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Se Deus quiser um dia eu viro semente. 
E quando a chuva regar o jardim,  
ah, eu fico contente! 
E na primavera vou brotar da terra. 
E tomar banho de sol. 
 
Roberto de Carvalho e Rita Lee 
 RESUMO 
 
Esta dissertação é uma análise de como o artista Matthew Barney articula o corpo 
dentro de seus trabalhos. O foco da investigação é a obra De Lama Lâmina (2004 – 2009), 
acessada mediante os significados e conceitos interpretados de trabalhos anteriores do próprio 
artista, compreendidos pela ótica do neobarroco, visando uma leitura do barroco não como 
categoria historicizada na história da arte, mas como um paradigma cultural transhistórico, 
capaz de provocar efeitos de instabilidade e mutação nas formas. A partir dos conceitos 
trabalhados por Walter Moser, principal teórico que discorre sobre o neobarroco atualmente, o 
trabalho de Matthew Barney, além de interpretado, ilustra aspectos que possibilitam 
aproximar a noção de corpo  no conjunto de sua obra diante desta perspectiva. 
  




This thesis is an analysis of how the artist Matthew Barney articulates the body within 
his work. The focus of the research is the artwork From Mud a Blade (2004 - 2009), accessed 
through the meanings and interpreted concepts of previous work of the artist himself and by 
aspects of the neo-baroque, targeting a baroque reading not as historicized category in art 
history, but as a transhistorical cultural paradigm, capable of causing effects of instability and 
mutation in the forms. From the concepts developed by Walter Moser, main theorist who 
writes about the current neo-baroque, the work of Matthew Barney, and interpreted, illustrates 
aspects that allow to approach the notion of body in all of his work on this perspective. 
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O mundo é sentido e compreendido através do corpo. De tratados arquitetônicos da 
antiguidade ao ensino das academias de arte no século XIX, o corpo é tido como a medida de 
tudo no mundo ocidental. Enquanto dispositivo de percepção, o corpo é, sobretudo, um 
instrumento que constrói o mundo a sua volta e também a si mesmo. 
A problematização do que é tido como natural permite compreender os processos de 
instituição de normas que determinam a maneira do corpo se colocar no mundo. Desde ações 
básicas diárias como  andar, comer, jogar, dormir, bem como, toda a gama de verbos que 
possibilitam ao sujeito coexistir em um corpo e desempenhar ações que perfaçam seus modos 
de existência, sobretudo nas artes, que é a proposta desenvolvida nesta pesquisa. 
Ao longo da história da humanidade o corpo tem sido investigado em diferentes 
culturas através de conhecimentos distintos. No decorrer destas investigações, a arte se faz 
presente, desde os desenhos de anatomia até as inscrições de marcas no corpo e atribuição de 
valores simbólicos na constituição do sujeito e sua relação dentro de sua comunidade.  
Artistas têm trabalhado com o corpo não apenas com sua representação através da 
pintura ou da escultura, mas se utilizam do corpo como plataforma para compor suas obras de 
arte, explorando os aspectos físico-anatômicos e psíquicos humanos. Matthew Barney 
destaca-se como um desses artistas, trabalhando diretamente com o corpo e a ideia de sua 
construção. O artista faz uso de diversas linguagens visuais para desenvolver suas obras, 
passando pelo cinema, vídeo, fotografia, desenho, escultura e performance.  
Matthew Barney é um artista estadunidense que atualmente vive e trabalha em Nova 
Iorque. Nascido no ano de 1967 em São Francisco, Califórnia, se destacou no cenário mundial 
da arte contemporânea na última década do século XX. Sua produção já foi exposta nas 




                                                 
 
1
 Catálogo Em Nome dos Artistas – Arte contemporânea norte-americana na Coleção Astrup Fearnley. Curador 
Gunnar B. Kvaran. São Paulo: Fundação Bienal de São Paulo, 2011. 
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De todos os artistas que criaram videoinstalações confrontando questões de 
identidade, Matthew Barney (1967 - ) talvez seja o que recebe mais atenção mundial 
com suas explorações surrealistas de identidade masculina além das fronteiras 
convencionais. Em pouco tempo, Barney passou de vídeos inspirados em Nauman e 
Acconci, nos quais filmou a si mesmo nu escalando as paredes do estúdio, Field 
Dressing (orifill) (1989), para cenários coloridos e exuberantes de seus vídeos e 
instalações Cremaster, iniciados em 1994, nos quais fadas, sátiros e diversas outras 
criaturas vestidas de modo minucioso representam em cenários particulares oriundos 
das preocupações de Barney com partes e fluídos corporais, relações hetero e 
homossexuais, atletismo e alquimia. (RUSH, 2006) 
 
Aos sete anos de idade, Barney mudou-se com sua família para Boise, em Idaho, 
onde se deu sua formação (primary school e high school). Pertenceu ao time de futebol e ao 
clube de luta livre de sua escola. Iniciou carreira como modelo depois de terminar seus 
estudos, deixando de lado o futebol. Em 1985, seus pais se divorciaram, e sua mãe, Marsha 
Gibney, artista que trabalhava pintura abstrata, mudou-se para Nova Iorque. Barney passou a 
ter contato com a cena artística contemporânea norte-americana, grandes exposições e 
galerias. Ainda neste mesmo ano, ele ingressou na universidade de Yale, em Connectcut, para 
cursar Pre-Med
2
, já demonstrando interesse no campo de cirurgia plástica. No entanto, não 




Ao longo de sua graduação, cursou disciplinas na pós-graduação em reconhecimento 
institucional à qualidade de seu trabalho. Desenvolveu como conclusão de curso, em 1989, o 
vídeo FIELD DRESSING (Orifill), realizado e exibido em Payne Whitney Gymnasium, em 
Yale, que já apresentava as ideias que viria a desenvolver anos mais tarde em Cremaster 
Cycle, seu trabalho de maior notoriedade.  




 Pre-Medical, também conhecido popularmente como Pre-Med, ou ainda, Pre-Health, é uma formação 
acadêmica que irá possibilitar ao estudante ter uma formação superior na área da saúde, com disciplinas 
correlatas a biologia, química, química orgânica e física. O Pre-Med prepara o estudante para o MCAT – 
Medical College Admission Test - uma seleção específica que determina os estudantes que cursarão medicina. O 
Pre-Med é requisito obrigatório para candidatura no teste MCAT. 
3
 SOLOMON R. GUGGENHEIM MUSEUM (USA). Matthew Barney: Biography. Disponível em: 
http://pastexhibitions.guggenheim.org/barney/biography.html. Acesso em: 24/08/2015. 
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Barney participou de uma exposição coletiva em 1990, exibindo FIELD DRESSING 
(Orifill), na Althea Viafora Gallery, em Nova Iorque. Seu trabalho teve grande alcance de 
público, sendo visto e apreciado por outros artistas e curadores, recebendo indicações até 
chegar à Barbara Gladstone, importante marchand estadunidense e proprietária da Gladstone 
Gallery.  
Apesar do estreitamento da relação entre a galerista e Matthew Barney, foi o filho de 
Barbara, Stuart Regen, comerciante de artes e produtor cultural que promoveu uma exposição 
em maio de 1991, na Regen Projects. A exposição conquistou notoriedade e Barney estampou 
a summer edition da Artforum Magazine
4
. Em outubro do mesmo ano, expôs seus trabalhos 
na Gladstone Gallery e começou a receber convites de diversas instituições como o San 




Em Los Angeles e Nova Iorque expôs outros trabalhos, dentre eles as instalações 
Facility of INCLINE e Facility of DECLINE, juntamente com os vídeos BLIND PERINEUM 
e MILE HIGH Threshold: FLIGHT with the ANAL SADISTIC WARRIOR. Dentre as 
instalações escultóricas apresentadas estavam BOLUS, TRANSEXUALIS e REPRESSIA, 
todas de 1991, compostas de equipamentos típicos às atividades de musculação (banco 
inclinado para a prática de supino), um recipiente com gonadotrofina coriónica humana 
                                                 
 
4
 “Em 1962 uma nova revista, a Artforum, apareceu na Costa Oeste dos EUA. De maneira irônica, ela deixava 
clara sua posição no primeiro número ao dar destaque a uma crítica de Lester D. Longman, presidente do 
Departamento de Arte da Universidade da Califórnia, por ocasião da abertura de uma exposição de pesquisa, a 
arte da Assemblage, no Museu de Arte Moderna de Nova Iorque. Em cinco páginas Longman analisava e 
rejeitava muito do que atualmente é famoso na arte daquele período: a action painting de Jackson Pollock (1912-
56); as enormes pinturas de Barnet Newman (1905-70), monocromáticas a não ser por uma ou duas listras finas 
correndo de cima a baixo; as telas azuis executadas com um rolo ou as performances envolvendo mulheres nuas 
como pincéis de Yves Klein (1928-62); as combinações, como Bed (1955), roupas de cama montadas na parede 
e manchadas com tinta, ou Monogram (1959), um bode empalhado rodeado por um pneu velho, de Robert 
Rauschenberg (1925- 2008); as esculturas de carrocerias de automóveis esmagadas, de César (1921- ); as 
esculturas de refugo mecanizadas de Jean Tinguely (1925-91) – uma das quais, Homenagem a Nova York 
(1960), ficou famosa ao se autodestruir nos jardins do Museu de Arte Moderna de Nova York em 1960 – e os 
happenings de Allan Kaprow (1927- 2006), Claes Oldenburg (1929- ), Jim Dine (1935- ) e Red Grooms (1937).” 
ARCHER, Michel. Arte Contemporânea: uma história concisa. São Paulo: Martins Fontes, 2010. 
5
 REGEN PROJECTS (USA). Matthew Barney. Disponível em: http://www.regenprojects.com/artists/matthew-




 e alteres revestidos por um composto de cera e vaselina dentro de câmaras 
refrigeradas. 
Ainda neste ano, preparou, a partir de fotografias, esculturas e vídeos, o trabalho The 
Jim Otto Suite, formado por duas subseções: OTTOblow e AUTOblow. No ano seguinte, uma 
terceira subseção foi produzida e somada à suíte, OTTOshaft. O trabalho todo consiste na 
exibição contínua de três vídeos em monitores distintos, chamados de Ottodrone, Ottoshaft e 
Autodrone, além dos adereços usados nas gravações dos vídeos.
7
 
Barney ainda desenvolve uma série que chama de Drawing Restraint: um projeto em 
paralelo às demais atividades do artista, produzido ao longo de quase duas décadas, tendo 
começado ainda em Yale, durante sua graduação.
8
 As primeiras edições da série são 
performances que visavam testar e superar os limites da resistência física que se tornam 
simples quando comparadas com as edições posteriores, mas não menos importantes, pois é a 
partir delas que ele desenvolve conceitos fundamentais de seu trabalho que o acompanham ao 
longo de sua carreira. 
Drawing Restraint 7, executada e apresentada em 1993, pode ser considerada um 
divisor de águas, mudando consideravelmente os aspectos visuais dos trabalhos realizados 
anteriormente. A obra ganha dimensão cinematográfica com a inserção de personagens que 
desenvolve para atuar em uma narrativa; seres mitológicos que posteriormente se tornam 
recorrentes em seus trabalhos.  
A série que surgiu, a princípio, como registro de performances, se tornou muito mais 
complexa em termos de linguagem visual. Ele substitui a função do vídeo como registro e 
                                                 
 
6
 Gonadotrofina Coriónica Humana – hCG – é uma glicoproteína hormonal que aumenta consideravelmente 
durante a gestação. Caracteriza-se como marcador que permite identificar a gravidez da mulher. Sua função, 
além de inibir a menstruação, mantem o corpo lúteo no primeiro trimestre de gestação. Este hormônio pode ser 
aplicado em mulheres com dificuldade em engravidar, em tratamentos e métodos de fertilização in vitro, mas 
também pode ter efeito anabolizante no corpo masculino. A hCG estimula os testículos a produzir hormônios 
masculinos, como a testosterona. Geralmente é usado para o ganho de massa muscular.  
7
 TATE BRITAIN (UK). Art Now: Matthew Barney: OTTOshaft. 1995. Disponível em: 
http://www.tate.org.uk/whats-on/tate-britain/exhibition/art-now-matthew-barney-ottoshaft. Acesso em: 
25/08/2015. 
8




memória para construir sólidas estruturas através de elementos do cinema. Cada vez mais 
exploradas, as narrativas se tornam complexas através da edição como recurso na construção 
do tempo, a formulação de personagens que habitam e protagonizam a diegese construída e o 
local em que realiza e roteriza as performances. 
Embora lance mão de grandes produções, a performance se mantém como 
característica intrínseca ao longo da série, sendo executada nas mais diversas instituições de 
arte. Drawing Restraint 10 e 11 foram executadas no 21st Century Museum of Art, em 
Kanazawa, Japão. Drawing Restraint 12, em Leeum Samsung Museum of Art, em Seul, na 
Coréia. Drawing Restraint 13 na Gladstone Gallery, Nova Iorque e Drawing Restraint 14 no 
San Francisco Museum of Modern Art. Drawing Restraint 15 foi performado a bordo de um 
arrastão de 62 pés, com vinte e quatro desenhos executados ao longo de uma viagem de cinco 
meses, que partiu de Gibraltar em dezembro de 2006, chegando à Nova Iorque no final de 
abril de 2007, passando pelas mais diversas intempéries que se poderia ter em alto-mar. 
Drawing Restraint 16 aconteceu na Serpentine Gallery, em Londres.
9
 
O trabalho de maior notoriedade de Barney é o colossal Cremaster Cycle - um 
conjunto de cinco filmes, esculturas, fotografias e desenhos produzidos entre os anos de 1994 
e 2002 que rendeu prestígio ao artista, consolidando sua carreira no cenário artístico 
internacional. Ao longo das cinco partes do épico, Barney articula um vocabulário próprio que 
concebe livremente a partir de referências da mitologia antiga, filmes hollywoodianos, 
esportes, sistemas biológicos, procedimentos médicos, patologias psíquicas, música hardcore, 
tendências espiritualistas, além de muitas outras, variando com a localidade em que realiza 
cada etapa do ciclo.
10
 
Cremaster Cycle é criado fora de sua sequência. A primeira parte a ser produzida é 
Cremaster 4, no ano de 1994, seguindo a ordem Cremaster 1, em  1995, Cremaster 5, em 
1997, Cremaster 2, em  1999 e, por fim, Cremaster 3, em 2002. 
                                                 
 
9
 BARNEY, Matthew. Drawing Restraint. Disponível em: http://www.drawingrestraint.net/. Acesso em: 
27/08/2015 
10
 SPECTOR, Nancy. BARNEY, Matthew. WAKEFIELD, Neville. Matthew Barney: Cremaster Cycle. New 
York, Guggenheim Museum, 2003. 
16 
A maior exposição já realizada por Barney reuniu todas as peças produzidas do ciclo 
no lançamento da última parte, no Solomon Guggenhein de Nova Iorque, em 2003, com 
curadoria de Nancy Spector. As demais partes do ciclo precederam a grande exibição de Nova 
Iorque pelas instituições Museum Ludwig, em Colônia, na Alemanha e Musée d‟Art Moderne 
de la Ville, em Paris, França, com a colaboração dos curadores Kasper König e Suzanne Pagé.  
A estrutura concebida para a realização da última parte do ciclo, em diálogo com a 
arquitetura do museu, remetia a todas as quatro partes anteriores. A exposição criava uma 
espécie de metalinguagem que tinha como referência suas próprias produções. 
No ano de 2004, Barney veio ao Brasil e realizou uma performance em parceria com 
o músico Arto Lindsay
11
, em Salvador, na Bahia, durante o carnaval. O resultado dessa 
experiência é a obra De Lama Lâmina, localizada no acervo do Instituto Inhotim, em 
Brumadinho, Minas Gerais. A obra em questão é o objeto central desta pesquisa, abordada 
detalhadamente nos capítulos seguintes, desde sua concepção da estrutura material e 
simbólica à relação que Barney estabelece entre o local da performance, o carnaval baiano e a 
constituição do corpo. 
Em 2006, Barney juntamente com Marina Abramovic, Gaspar Noe, Richard Prince, 
Larry Clarck, Sam Taylor-Wood e Marco Brambill produzem o filme Destricted: um projeto 
cuja proposta é que cada artista, por meio da linguagem audiovisual, aborde os limiares entre 
erotismo e pornografia. O filme é uma coleção de vários curtas-metragens em que Hoist se 
torna a colaboração de Barney para o projeto. O curta dirigido por ele é realizado a partir do 
filme De Lama Lâmina, de 2004, que surgiu da performance executada no Brasil. Através de 
imagens captadas da performance e imagens inéditas, Barney traz como centro da narrativa o 
personagem Greenman – um ser criado a partir das referências do candomblé, em alusão ao 
orixá Ogum. 
O trabalho mais recente do artista, até a presente data, é River of Fundament, 
concluído em 2014. Consiste em uma ópera de sete atos inspirada no livro Ancient Evenings, 




 Arthur Morgan Lindsay Jr é um cantor, guitarrista, produtor musical e compositor estadunidense. 
  
17 
de Norman Mailers. Com base na literatura, ele explora o misticismo egípcio dentro de um 
universo ritualístico, trazendo referências da cultura norte americana para dentro do contexto 
egípcio. 
A extensão e a longevidade na execução das obras se tornam características 
marcantes na produção de Barney. O tempo levado para concluir uma série perdura anos, se 
tornando um processo que exige a participação de muitos outros agentes para a obtenção de 
um resultado que o artista considere satisfatório. O processo de realização das obras acontece 
fragmentadamente, cuja somatória dessas experiências que transitam pelas mais variadas 
linguagens artísticas convertem-se em performances, que, por sua vez, sugerem a criação de 
objetos, instalações e esculturas. Não há limites que possam definir Barney como cineasta, 
performer ou escultor, pois as diversas possibilidades de manuseio dos mais distintos recursos 
para criação de formas é amplamente trabalhada por ele. 
A complexidade temática e multimidiática explorada por Barney é acessada pelo viés 
do neobarroco, compreendido através de diversos autores, entre os quais são citados Walter 
Moser, Monika Kaup, Angela Ndalianis, Omar Calabrese e outros, discutidos como processo 
simbiótico, do qual se constitui por contatos culturais distintos, fazendo surgir algo novo. Os 
elementos manuseados por Barney são ressignificados mediante suas matrizes; na 
constituição de suas obras, aproveita-se do fluxo não linear de camadas simbólicas e visuais 
que usurpa para construir novos contextos.
12
  
O neobarroco norteia as análises das obras de Matthew Barney, sugerindo as 
transformações pela incorporação de diversos dispositivos, excedendo suas fronteiras e 
significados, assim como o barroco histórico fez na arte e na cultura do século XVII.  
Com base na biografia do artista e dos conceitos que desenvolveu no decorrer de sua 
trajetória, são elencados, a seguir, os trabalhos (ou as séries finalizadas) mais relevantes a 
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 Através da análise das obras do artista, as apropriações e ressiginificações culturais e visuais, é evidenciado a 
manipulação e transformação de elementos distintos, dos quais podemos compreender que: o original é 
apropriado, modificiado e ressignificado. As formas, contextos e significados são expandidos e alargados. É 
possível identificar o que o artista se apropria, mas agora já não é mais a mesma coisa devido as manipulações 
realizadas a partir de dinâmicas diversas. A aproximação com culturas distintas confere ao artista, por meio de 
instabilidades, fragmentação, repetição, apropriações, distorções e perversões a construção de camadas de 
significados que convidam o público a explorar a multiplicidade de interpretações. KAUP,  Monica. Neobaroque 





 insurgentes de sua produção, de maneira não necessariamente 
cronológica, mas que coloquem o corpo construído por Barney como evidência da análise. 
Este trabalho de recuperação é relevante para se pensar o corpo, sua apresentação no campo 
artístico e os diálogos que estabelece com a história da arte. Através da revisão das obras de 
Matthew Barney, especificamente na produção do corpo, são evidenciados aspectos que 
possibilitem compreender o neobarroco, sobretudo numa dinâmica transcultural. 
O corpo, nesta dissertação, se torna chave interpretativa e de acesso ao debate que 
discute as ressurgências barrocas na pós-modernidade, conforme Walter Moser aborda: 
 
La présence du baroque aujourd'hui sera donc abordée à partir de la métaphore des 
résurgences baroques, retenue après l‟élimination d‟autres possibilites comme le 
néobaroque, le retour du baroque, mais surtout le retour au baroque. Affirmer que le 
baroque ressurgit aujourd‟hui, c‟est tenter de capter dans cette métaphore 
hydraulique la capacité qu‟aurait notre objet commun, le baroque, de disparaître par 
moments, inopinément, dans son existence historique, d‟aller en quelque sorte sous 
terre, de s‟enliser dans un sol historique poreux, pour remonter à la surface de 




Walter Moser, atualmente o principal teórico que discute os aspectos do neobarroco, 
evidencia por meio de sua análise um ressurgimento do barroco, não como um retorno cíclico 
de uma cultura absolutista ou de visualidades particulares ao século XVII, mas um 
ressurgimento que dialoga com as dinâmicas contemporâneas, de valores distintos, mediante 
os aspectos em que ressurge. 
Em O Corpo do Artista Como Corpo da Obra é apresentado as primeiras ideias de 
Barney no desenvolvimento de seu trabalho, aproximando técnicas do esporte as práticas 
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 Coloco significados no plural, pois o artista trabalha com múltiplas camadas de significados, das quais é 
possível compará-las a um novelo, que quando desenrolado, encontram-se diversos fios, cada qual com 
comprimentos e cores distintas. As propostas de Barney carregam múltiplos caminhos de acessos, dos quais 
desembocam temáticas variadas e multidisciplinares. 
 
14
 “A presença do barroco é abordada como ressurgências barrocas e o neobarroco como um retorno ao barroco. 
Afirmar que o barroco ressurgiu hoje é tentar captar nesta metáfora hidráulica a capacidade que teria nosso 
objeto comum, o barroco, de desaparecer por momentos inesperadamente na sua existência histórica. De ir de 
algum modo de se enterrar num solo poroso para ascender à superfície da atividade cultural aqui ou lá, hoje ou 
amanhã, de maneira à primeira vista errática”. Tradução nossa. 
 
19 
performáticas. Também é apresentado os conceitos que Barney estabelece para o corpo que 
irão nortear suas performances futuras. Instabilidades do Corpo e do Sexo compreende os 
conceitos desenvolvidos pelo artista na construção do corpo que transita entre gêneros e 
sexualidades, conferindo ao corpo aspectos híbridos. A última parte desta dissertação aborda 
o trabalho De Lama Lâmina, performance executada no carnaval de Salvador, em 2004, ao 
filme e instalação homônimas, expostas no Instituto Inhotim.  
Este estudo não pretende trazer abordagens sociológicas do corpo inserido em 
determinado meio, ou ainda as relações culturais estabelecidas entre os corpos perante 
aspectos antropológicos. O artista enquanto um produto de seu meio pensa e materializa sua 
obra devido ao contexto que está inserido, no entanto as imagens produzidas no campo da arte 
não são trazidas para ilustrar situações da vida cotidiana, mas colocar em questão a história da 
arte através da transformação do pensamento artístico e algumas reconfigurações na sociedade 
a partir da noção de descentração do sujeito
15
. 
Através da problematização e compreensão da prática artística de Matthew Barney 
na construção do corpo, especificamente do trabalho que desenvolveu no Brasil em 2004, De 
Lama Lâmina, é possível extrair características que permitam acessar o conceito de 
neobarroco. 
Suas produções, sobretudo os corpos que constrói, são como ruínas de elementos 
intertextuais, ressignificados e recombinados para criar novas visualidades. As múltiplas 
camadas de referências da cultura visual constituem a poética neobarroca em sua obra, ora por 
meio da corporeidade, tanto pela resistência física explorada em diversas performances e as 
referências de personalidades que dialoga constantemente da cultura norte-americana, ora pela 
constituição do sexo no processo embrionário ou nas ações performativas que designam 
noções de gênero, ou ainda, pelas zonas de contato entre culturas distintas, analisadas adiante 
como aspecto transcultural. 
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 Um tipo diferente de mudança estrutural está transformando as sociedades modernas no final do século XX. 
Isso está fragmentando as paisagens culturais de classe, gênero, sexualidade, etnia, raça e nacionalidade, que, no 
passado, nos tinham fornecido sólidas localizações como indivíduos sociais. Estas transformações estão também 
mudando nossas identidades pessoais, abalando a ideia que temos de nós próprios como sujeitos integrados. Esta 
perda de um „sentido de si‟ estável é chamada, algumas vezes, de deslocamento ou descentração do sujeito. 





2 O CORPO DO ARTISTA COMO CORPO DA OBRA 
 
As performances executadas por Matthew Barney carregam traços de sua vivência, 
podendo ser interpretadas como performances autobiográficas.  O artista  insere aspectos 
particulares de sua vida para tecer narrativas dentro das estruturas que concebe. A série que 
desenvolve ainda enquanto estudante de graduação, Drawing Restraint, carrega sua ambição 
em traçar evidências de sua trajetória profissional no esporte na prática performática. 
É possível identificar que o artista testa seus próprios limites quando se coloca em 
situações que demandem resistência e força física. Assim como em muitas das práticas 
esportivas, o condicionamento físico é fundamental para potencializar ações. Na arte de 
Barney esse pensamento não é diferente. O corpo é colocado a prova através de suas 
performances, suas capacidades físico-motoras, culminando na explosão criativa transmitida 
pelos registros visuais, remetendo as suas experiências anteriores no futebol, na modelagem e 
na luta livre.  
Da mesma forma que para um atleta o desenvolvimento físico é importante, seja pelo 
ganho muscular (aumento de massa magra e perda de gordura) e pela otimização do sistema 
cardiorrespiratório, seu condicionamento físico é potencializado de maneira a superar 
obstáculos facilmente e a executar tarefas mais complexas em menor tempo, ou seja, o corpo 
realiza de maneira habilidosa e eficiente o que lhe é designado a fazer. 
 
2.1 PERFORMANCE E RESISTÊNCIA 
 
A série Drawing Restraint, criada a partir de desafios auto impostos, é uma 
performance que visa à superação dos próprios limites do corpo frente aos obstáculos 
construídos nos ambientes em que a realiza. O uso da agilidade e da força para superar 
barreiras e dificuldades resultam na criação de imagens que denunciam o trajeto percorrido 
pelo artista dentre os espaços em que realiza a ação, seja pela intensidade empregada para 
criar linhas e formas, seja pelo traçado que pode ser mais delicado ou bastante irregular 
conforme o grau de dificuldade enfrentado para criar o registro. 
22 
Em 1987, quando realizou a primeira performance deste projeto, Barney a planejou 
com duas leves inclinações nas extremidades do estúdio e uma linha elástica presa ao chão e 
ao seu próprio corpo. Conforme ele se movia dentro do estúdio, o elástico exercia uma 
resistência contra seu corpo que insistentemente desenhava nas paredes deste ambiente. A 
partir desta performance as demais se tornaram uma variação desta, cada vez mais complexa. 
 
 
Figura 1 – Drawing Restraint 1, 1987 




Figura 2 – Drawing Restraint 2, 1988. 
Fonte: BARNEY, Matthew. Drawing Restraint. Disponível em: http://www.drawingrestraint.net/. Acesso em: 
27/08/2015 
 
Drawing Restraint 2, de 1988, fez uso de instrumentos mais pesados e a ação ganhou 
aspectos de meditação à medida que o desejo de criar desenhos demandava disciplina para 
superar a resistência infligida contra o corpo do artista. Para Drawing Restraint 3, de 1988, foi 
usada uma barra de levantamento de peso que conforme o artista a erguia e soltava, realizava 
marcas no chão. Drawing Restraint 4, de 1988, um trenó carregado de pesos é arrastado ao 
longo de um corredor de maneira a riscar a superfície que percorre. Em Drawing Restraint 5, 
de 1989, o artista, com auxílio de uma máquina, realiza disparos de pratos de cerâmica contra 
uma parede, criando três marcas. Preso a um elástico que força uma resistência contra seu 
corpo ele escreve em torno das marcas as palavras situation, condition e production
16
. Em 
Drawing Restraint 6, de 1989, um trampolim foi instalado no chão com uma inclinação de 15 
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 As palavras situation, condition e production possuem significados próprios para Barney, abordados adiante. 
24 
graus. Para cada salto, Barney realizou uma marca no teto. Ao final do dia havia realizado um 




In the Drawing restraint series, Barney devised a number of situations which did for 
drawing what the wearing of ankle weights does for jogging: increases its 
strenuousness. These "facilities to defeat the facility of drawing," as Barney called 
them, necessitated that the artist bounce on a trampoline, climb ramps while 
straining at the end of tethers, and push blocking sleds (used to develop line skills in 
football training) simply in order to draw. "I was interested in hypertrophy," Barney 
has said. "How a form can grow productively under a self-imposed resistance, so I 
wore a restraint device to make drawings. They were linked to my interest in how a 





Figura 3 -  Drawing Restraint 5, 1989. 
Fonte: BARNEY, Matthew. Drawing Restraint. Disponível em: http://www.drawingrestraint.net/. Acesso em: 
27/08/2015 
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 BARNEY, Matthew. Drawing Restraint. Disponível em: http://www.drawingrestraint.net/. Acesso em: 
27/08/2015 
18
 “Na série Drawing Restraint, Barney planejou várias situações para desenhar como quem faz uso de pesos nos 
tornozelos na prática de cooper: aumentar seu vigor físico. "São instalações para derrotar a facilidade do 
desenhar", como Barney afirmou saltando em um trampolim, subindo rampas enquanto está preso sob amarras 
elásticas e empurra trenós (usados para desenvolver habilidades de formação de linha no futebol),  simplesmente 
com a finalidade de desenhar. "Eu estava interessado em hipertrofia," disse Barney. "Como uma forma pode 
crescer de maneira produtiva sob uma resistência auto-imposta, então eu usava um dispositivo de retenção para 
fazer desenhos. “Eles estavam ligados ao meu interesse em saber como músculos podem crescer sob a resistência 
de pesos.” (tradução nossa) 
25 
 
Figura 4 – Drawing Restraint 6, 1989. 
Fonte: BARNEY, Matthew. Drawing Restraint. Disponível em: http://www.drawingrestraint.net/. Acesso em: 
27/08/2015 
 
Drawing Restraint se torna uma imbricação de instalação e performance, em que se 
utiliza de instrumentos para trabalhar o aspecto físico do corpo, trazendo à mente uma 
lembrança do que poderia ser uma academia de ginástica, ou ainda, um clube de 
sadomasoquismo. O artista se coloca a prova subindo rampas, escalando paredes, levantando 
alteres, superando obstáculos para realizar rascunhos, desenhos, registros que, de alguma 
maneira, se tornam a evidência da energia disposta pelo seu corpo empregada na realização do 
material. A série, além de explorar o aspecto fetichista de equipamentos esportivos, trabalha a 
resistência física na arte da performance a partir das situações que ele mesmo provoca em 
determinados ambientes. 
26 
Ao performar Drawing Restraint, Barney estabelece um paralelo a hipertrofia 
muscular – processo em que é necessário destruir o tecido dos músculos para que se 
reconstrua mais forte. A criação de registros sob limitações físicas assume o mesmo 
significado. O artista emprega sua criatividade produzindo imagens através do percurso de seu 
corpo. Evidenciando, dessa maneira, seu fortalecimento e cansaço cada vez que executava a 
performance, ainda que ela pudesse o levar a exaustão. É preciso abdicar, para Barney, do 
conforto para a produção de imagens, no caso são os registros derivados das ações 
performáticas. 
 
2.2 ENERGIAS PSICOSSEXUAIS 
 
Para além da pesquisa que Barney desenvolve com todo o trabalho de fortalecimento 
muscular e execução de ações correlatas a atividades físicas, outro elemento fundamental para 
a otimização do corpo é a supressão de energias psicossexuais. Um forte mito circunda o 
mundo dos esportes de maneira geral: acredita-se que para atletas e esportistas atingirem um 
alto desempenho em suas atividades e competições, os desejos sexuais devam ser sublimados 
para que o corpo possa operar em sua potencialidade máxima.
19 
Barney investiga os processos 
de supressão da energia psicossexual em diversas performances que executa, não se 
restringindo apenas à Drawing Restraint. Outros trabalhos posteriores, FIELD DRESSING 
(Orifill) (1989) e demais objetos escultóricos que produz, carregam essa mesma ideia através 
de uma gestualidade que remete a esse pensamento. 
Para Barney a repressão libidinosa é exposta como um ritual capaz de acumular a 
própria energia do sujeito, potencializando a performatividade do corpo a partir de três pontos 
chaves que ele estabelece. São três zonas ou níveis definidos como: 
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 Não tenho a pretensão de provar se a supressão sexual por atletas e esportistas potencializa efetivamente a 
atuação e desenvolvimento performático. Apenas ilustro a ideia que mobiliza Matthew Barney na concepção de 
sua obra.  
27 
1) Situation – correspondente à unidade da matéria em que a energia encontra-se 
desorganizada, tornando-se inútil. Neste primeiro nível reside o desejo, com potencial sexual 
bastante maduro. 
2) Condition - o segundo nível ou zona é concebido como um funil disciplinar 
visceral que processa a energia bruta do corpo, equivalendo a sua concentração e canalização. 
Seu análogo anatômico é o trato digestivo. Se a primeira fase consiste no vigor criativo, mas 
sem direcionamento, o segundo nível gere esta força com o objetivo de torná-la útil. 
Processada através do estômago e intestinos superiores, a energia crua é digerida, 
metabolizada e assume forma capaz de reverberar nas ações desempenhadas pelo corpo. Uma 
metáfora é criada sobre o processo de resistência e a superação do desejo como forma de 
potencialização. 
3) Production - o terceiro nível ou zona concebe-se como a fase final, associado 
diretamente à exteriorização do que fora concebido e modelado nas duas fases anteriores. A 
última zona faz com que esta força se manifeste no mundo através das vias anal e oral. 
 
 
Figura 5 – The field emblem aplicado a performance Drawing Restrai – Situation, Condition, Production 
28 
Fonte: BARNEY, Matthew. Drawing Restraint. Disponível em: http://www.drawingrestraint.net/. Acesso em: 
27/08/2015 
Uma vez diagramado o sistema de três partes, ou três zonas – situation, condition e 
production - Barney trabalha apenas com as duas zonas iniciais do processo, excluindo a 
terceira. Dentro desta lógica, o sistema que ele concebe exclui a parte da produção, a fase 
final, tornando-se autossustentável e cada vez mais forte. Este corpo, que existe e se mantém 
apenas em situação e condição, estará restrito a um ciclo próprio, fechado e gerido por ele 
mesmo. 
O processo de retroalimentação do corpo o abastece com energia vital e sexual, 
consequentemente o expandindo, já que não existe vazão para nenhum tipo de escape. É um 
corpo que detém a capacidade de interação e transformação do mundo e de si mesmo. A partir 
deste sistema concebido – para um corpo auto gerido, auto contido, e que se infla cada vez 
mais e que é submetido às diversas formas de resistência –  Barney executa performances e 
esculturas, sempre visando o corpo supra fortificado. 
Seu trabalho de conclusão de curso em Artes, FIELD DRESSING (Orifill), de 1989, 
consiste no registro em vídeo da performance do próprio artista nu, trajando apenas um cinto 





Figura 6 – Vídeo still FIELD DRESSING (Orifill), em 1989. (No chão está the field emblem). 
Fonte: SPECTOR, Nancy. BARNEY, Matthew. WAKEFIELD, Neville. Matthew Barney: Cremaster Cycle. 
New York, Guggenheim Museum, 2003. 
Em cima do chão encontrava-se uma representação ovalada com um retângulo 
transpassado, composto de vaselina. Barney insere o material pastoso dessa representação 
meticulosamente em todos os orifícios de seu corpo de maneira a vedá-los, como se através 
desse ato pudesse restringir o terceiro nível / zona conceitual que estabelece na supressão das 
energias psicossexuais, production. 
Como representação da autoimposição de resistência física e de potencial criativo, 
ele desenvolve the field emblem. Seu significado é um corpo hermético – um orifício e suas 
clausuras, ou ainda, um campo de múltiplas possibilidades. Pode ser pensado como um corpo 
antropomórfico, mas também a superfície criada para uma arena sob a qual realiza suas 
performances. The field emblem é uma zona intersticial em que forças internas e externas se 
misturam em detrimento de condições biológicas e estruturais. É um organismo vivo que 
determina influências àquilo que está a sua volta, seja no corpo (o performer) e/ou no espaço 
(o local da performance). É capaz de converter, materializar ou ainda transformar elementos 
diversos quando colocados em contato entre si. Este poderoso símbolo, para Barney, sintetiza 
a clausura que fortalece o corpo, ao mesmo tempo em que o irriga de todo potencial que pode 
encher-se, transformando a tudo e a todos. É o ponto onde se converge todo o caráter de 
instabilidade, mutabilidade, polidimensionalidade e o devolve novamente de maneira 
ressignificada em uma criação original. 
Neste sentido, o emblema desperta o efeito barroco
20
. Mediante influências de forças 
internas e externas a dinâmica das formas, quando em contato com o emblema, é perturbada e 
remodelada, a descaracterizando. Provoca uma distorção no que já foi anteriormente para 
assumir um aspecto novo. 
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 Walter Moser se utiliza do termo barroquizante, o que de alguma maneira acarreta na transformação. Ato de 
tornar barroco, exagerado, monumental, exuberante, ou ainda grotesco e bizarro. Mas também pode significar o 
ponto de contato com o diferente, sua apropriação e transformação. A maneira ruidosa de criação no qual carrega 




Figura 7 – The field emblem.em Cremaster Cycle. 
Fonte: SPECTOR, Nancy. BARNEY, Matthew. WAKEFIELD, Neville. Matthew Barney: Cremaster Cycle. 
New York, Guggenheim Museum, 2003. 
 
O emblema ainda assume relação libidinosa entre a constituição de espaços 
arquitetônicos, materializando e exteriorizando a paisagem como um corpo e o corpo como 
uma paisagem. O emblema é recorrente nas obras de Barney, e assim como um organismo 
que se adapta aos ambientes para sua sobrevivência, the field emblem é metamorfoseado cada 
vez que é aplicado aos trabalhos. Sua estrutura matriz permanece a mesma, mas os elementos 
que correspondem às obras em que é empregado são acrescentados a este, como um processo 
de reinvenção.
21
 Cada vez que é usado, o emblema é ressignificado, preservando parcialmente 
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 Drawing Restraint 8, por exemplo, de 2003, foi uma performance concebida a partir do The Field Emblem. 
Barney o apresenta como uma pastilha ou um corpo em forma de pílula, atravessado por uma barra retilínea 
sobre o seu eixo central. O campo representa a resistência auto imposta. O projeto Drawing Restraint propõe a 
resistência como um pré-requisito para o desenvolvimento de um caminho para a criatividade. Drawing Restraint 
8 foi uma inversão da proposta, onde o barra metafórica foi removida temporariamente do corpo, permitindo um 
erotismo que o sistema não tinha anteriormente. A energia armazenada é sacrificada para o erotismo e a relação 
entre essas duas metades do corpo, que quando juntas, se atrofiam. BARNEY, Matthew. Drawing Restraint. 
Disponível em: http://www.drawingrestraint.net/. Acesso em: 27/08/2015 
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seu significado original a cada nova estrutura que está presente enquanto caráter 
transformador, assumindo constantemente novas conotações. Portanto, o emblema não 
mantém um significado específico em todos os trabalhos, exceto o de provocar instabilidade. 
Seu uso, para cada situação, desperta uma nova conotação quando aplicado. 
Para além do ato da “vedação de si”, Barney coloca em evidência usos e funções de 
seu próprio corpo. Quando o artista propõe se fechar para que nada se esvaia, o acúmulo de 
energia produzida, seja ela criativa, vital ou sexual, faz com que esse corpo irrompa sua forma 
para assumir novas características ou visualidades, ruindo a toda e qualquer estrutura de 
“normalidade”22 que possa existir. Para Barney, a pulsação em um ciclo que se repete 
intensamente entre situação e condição, desejo e disciplina, é a possibilidade de formação de 
algo próprio e novo, mas que não necessariamente resulte em algo previamente esperado ou 
determinado. O que importa é a transformação a partir do atrito das formas e das disputas que 
acontecem no processo de acúmulo dessa energia. 
O corpo potencializado, a partir das três zonas conceituais, é empregado em outras 
performances. Nos trabalhos que se sucederam, Facility of INCLINE e Facility of DECLINE, 
juntamente com os vídeos BLIND PERINEUM e MILE HIGH Threshold: FLIGHT with the 
ANAL SADISTIC WARRIOR, Barney se expõe ainda nu escalando paredes internas de uma 
galeria de arte, desviando de obstáculos de parafusos de gelo e titânio, e por fim, adentra a 
uma câmara refrigerada que abriga a escultura chamada TRANSEXUALIS. Em ambas as 
performances, ele faz uso dos orifícios de seu corpo como instrumentos naturais para escapar 
as intempéries do ambiente, seja como suporte, seja como um gesto simbólico de cobrir 
espaços de vazão de sua energia. Preenche seu ânus com ferramentas típicas à prática de 
alpinismo, ressignificando sua anatomia ao mesmo tempo em que abala convenções já 
solidificadas (a ressignificação de seu próprio corpo). O corpo, neste momento, não é pensado 
dentro de suas funções biológicas, mas é ressignificado para novos usos. 




 É entendido por normalidade aquilo que se consolidou de maneira como única possibilidade de existência, e 
tudo o que foge a esse padrão é anormal, incorreto e passivo de julgamentos. O discurso é constituído como uma 




Figura 8 – Vídeo Still MILE HIGH Threshold: FLIGHT with the ANAL SADISTIC WARRIOR, 1991. 
Fonte: SPECTOR, Nancy. BARNEY, Matthew. WAKEFIELD, Neville. Matthew Barney: Cremaster Cycle. 
New York, Guggenheim Museum, 2003. 
 
 
Figura 9 – Vídeo Still BLIND PERINIUM, 1991. 
Fonte: SPECTOR, Nancy. BARNEY, Matthew. WAKEFIELD, Neville. Matthew Barney: Cremaster Cycle. 
New York, Guggenheim Museum, 2003. 
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Figuras 10 e 11 – TRANSEXUALIS, 1991 (direita). Detalhe da escultura com gonadotrofina coriônica humana 
-  hCG (esquerda). 
Fonte: SPECTOR, Nancy. BARNEY, Matthew. WAKEFIELD, Neville. Matthew Barney: Cremaster Cycle. 
New York, Guggenheim Museum, 2003 
 
Os significados das obras ultrapassam os limites metafóricos, residindo no aspecto 
material que o artista faz uso. A materialidade, em grande parte, consiste de pasta viscosa e 
cera a base de geleia de petróleo, silicone e plástico protético. Para a concepção de esculturas 
e molduras de desenhos e fotografias utiliza teflon e metais como titânio e aço inoxidável, 
empregados também na confecção de próteses e implantes cirúrgicos. Esses materiais 
remetem ao organismo cibernético, artificial, hibridizando o natural com o fabricado, o vivo e 
o inanimado. Em algumas instalações ele também faz uso de instrumentos cirúrgicos, como 
espéculo e afastador esternal. 
Dentre os materiais que utiliza – gelo, parafina, cera – transformações são 
correlacionadas simbolicamente com o corpo do artista. São materiais de propriedades físicas 
maleáveis, que passam de estado líquido a sólido, se adensam até a completa rigidez ou o 
oposto, perdem sua rigidez até se tornar aquoso. A transformação material também diz 
respeito aos processos corporais internos ou usados para inventar um novo corpo. Natural e 
sintético, orgânico e artificial se misturam. Através dessas ambiguidades o artista explora a 
constituição do corpo e suas obras como um todo, conforme afirma Bryson: 
 
Each of these defines the body as a field to be modified and redesigned, acted upon 
so as to surpass its own limits - a body entirely subject to human will. To build 
muscle mass, the athlete must willfully destroy existing muscle and replace it with 
superior tissue; to repair a damaged body, surgery goes into the body and reshapes 
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or replaces whatever is deficient. In Barney's work prior to the present Cremaster 
series, the sculpted objects make reference to the equipment used to rebuild the 
athletic body - the gymnasium impedimenta of incline boards, free weights, 
harnesses, wrestling mats, curl bars. And at the same time the sculpture refers to the 
metabolism of the peak athletic performance: Here there appears a whole range of 
organic substances - steroids, sucrose, choriotropin, amino acids. Barney's sculptures 
literally superimpose equipment on metabolism by building apparatus out of 
biochemical substances: weights cast in sucrose or wax, nameless exercise machines 




Em Drawing Restraint 9
24
, de 2005, a relação da materialidade e suas propriedades 
de transformação estão evidenciadas através de duas narrativas que se desenvolvem dentro de 
um único filme. A primeira delas está relacionada ao oceano, desde a vida marinha até a 
existência de icebergs. É como se a natureza pudesse influenciar na escultura gigantesca que 
está em construção no convés do navio baleeiro japonês, o palco da narrativa. A escultura 
produzida por diversos homens e máquinas é The Field, colocando novamente em questão 
esse organismo e suas capacidades transformadoras - o corpo individual / o corpo coletivo 
(seja ele o próprio artista / um grupo de homens empenhados em uma mesma tarefa), o corpo 
da obra de arte (a escultura que é produzida e em constante transformação a partir de sua 
instabilidade material) e a própria paisagem a partir da localidade onde se passa a narrativa 
(um navio em alto-mar rumo ao oceano austral). A segunda, de maneira espelhada a primeira, 
acontece no interior do navio. Uma história de amor se desenvolve entre dois ocidentais: 
Matthew Barney e Björk Guðmundsdóttir (sua esposa na época que o trabalho foi 
desenvolvido). A relação entre o casal acontece à medida que a primeira narrativa transcorre 
às etapas de confecção da escultura. Os enredos estão em paralelo à cerimônia do chá, o 
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Cada uma delas define o corpo como um campo a ser modificado e redesenhado, postas em prática de forma a 
ultrapassar os seus próprios limites - um corpo totalmente sujeito à vontade humana. Para construir a massa 
muscular, o atleta deve deliberadamente destruir o músculo existente e substituí-lo por um tecido superior; para 
reparar um corpo danificado, a cirurgia remodela ou substitui o que é deficiente. Na obra de Barney, antes da 
presente série Cremaster, os objetos esculpidos faziam referências aos equipamentos utilizados para reconstruir o 
corpo atlético – os treinos de ginásio em placas de inclinação, pesos livres, arreios, esteiras, barras onduladas. E, 
ao mesmo tempo a escultura refere-se ao pico de metabolismo do desempenho atlético: então, aqui aparece toda 
uma gama de substâncias orgânicas - esteroides, sacarose, choriotropin, aminoácidos. As esculturas de Barney, 
literalmente, são equipamentos de metabolismo sobrepostos de substâncias bioquímicas: pesos mergulhados em 
sacarose ou cera, máquinas de exercício revestidas com hidratos de carbono básicos como tapioca e glicose. 
(tradução nossa)  
24
 Drawing Restraint 9, assim como outros trabalhos, assumiu características narrativas, transformando-se em 
filme. Pensar este trabalho a partir de uma linguagem como definição não faz sentido, tendo em vista que o 
projeto inicia-se como ações performáticas, que, no entanto, resultam na produção de esculturas, desenhos, 
fotografias e filmes. É importante ter em mente que Barney rompe com as hierarquias que possa haver dentre as 
linguagens trabalhadas dentro das artes. BARNEY, Matthew. Drawing Restraint. Disponível em: 
http://www.drawingrestraint.net/. Acesso em: 27/08/2015 
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chadô, tradicional da cultura japonesa que é preparada para o encontro do casal. Quando 
finalmente o casal está junto, o ambiente em questão é inundado por fluídos quentes em uma 
espécie de ritual místico, aproximando da antropofagia – ritual em que através da alimentação 
de carne humana poderia fazer com que aquele que a ingerisse adquirisse as habilidades e 
forças do devorado
25
. Ambos se alimentam um do corpo do outro em um processo de 
transformação, instabilidade e união, explorando a potencialidade da forma a partir de 
dualidades: masculino e feminino, homem e mulher, ocidental e oriental, vida e morte. Uma 
forma que se constrói pelo contato, somando-se o que existe no primeiro ao segundo, para 
originar um novo ser, completo e original, um ser neobarroco, no qual o personagem 
masculino ingere partes do feminino e o feminino ingere partes do masculino.  
 
 
Figura 12 – Vídeo Still Drawing Restraint 9, 2005 – Contrução da escultura the field emblem no convés. 
Fonte: BARNEY, Matthew. Drawing Restraint. Disponível em: http://www.drawingrestraint.net/. Acesso em: 
27/08/2015 
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 A antropofagia é o reconhecimento da força política e simbólica cultural estrangeira, ressignificando ao 




Figura 13 – Vídeo Still Drawing Restraint 9, 2005 – Encontro dos amantes. 





Figuras 14 – Vídeo Still Drawing Restraint 9, 2005 – Petrolatum Spirit. 
Fonte: BARNEY, Matthew. Drawing Restraint. Disponível em: http://www.drawingrestraint.net/. Acesso em: 
27/08/2015 
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Para além das potencialidades atingidas, em Drawing Restraint 9, os corpos são 
tratados pelo esvaziamento enquanto “corpo individual”. É preenchido apenas com o corpo do 
Outro. O que está colocado em jogo é a transformação física que se configura a partir da 
incorporação de elementos externos para dentro de si, como é possível notar enquanto o casal 
se consome mutuamente. De qualquer maneira, as situações e potências que possam ser 
alcançadas acontecem mediante auto imposições ou nas apropriações do Outro. Em ambas, 
seja pelas fontes psicossexuais, seja pela aquisição dos fragmentos de terceiros, o corpo do 
artista se irrompe em algo novo, uma nova visualidade, uma nova maneira de existência capaz 
de enfrentar e superar quaisquer que sejam as barreiras diante dele, sempre motivado por 
influências do ambiente em que se encontra (os acontecimentos no interior do navio estão 
conectados, de alguma maneira, com o ambiente externo), sobretudo pelas diferenças 
culturais. 
Barney fragmenta todas as ações conforme o enredo é desenvolvido. Configura 
autonomia aos fragmentos, mas os costura de forma que não é possível desvencilhar uma ação 
das demais no decorrer da narrativa fílmica. A cada fragmento introduzido na trama o 
conjunto todo é transformado. Drawing Restraint 9, assim como outros trabalhos, assume 
aspecto policêntrico: é como uma grande colcha de retalhos, no qual cada fragmento, com 
formas e tamanhos diferentes, com estampas coloridas e distintas,  são costuradas para 
compor a narrativa como um todo. De acordo com isso, Omar Calabrese aborda a questão do 
neobarroco diante o aspecto policêntrico dos produtos culturais:  
 
[...] é este o primeiro dos princípios da estética neobarroca, modelado precisamente 
sobre um princípio geral barroco, que em todas as artes consiste na total fuga de uma 
realidade organizadora, para se dirigir, através de uma apertada rede de regras, para 
a grande combinação policêntrica e para o sistema das suas mutações. 
(CALABRESE, 1987) 
 
Barney não busca uma sistematização na elaboração de narrativas. As relações que 
sugere se dão pelo caos que resulta em algo novo, não apenas na formalidade do filme, mas, 
sobretudo, dos corpos e suas encenações. A simultaneidade dessas diversas ações na criação 
da obra não é mera figuração, mas desempenha, a sua maneira, protagonismo na obra como 
um todo. São diversos pontos fundamentais que atraem para sí a atenção. Não existe um plano 




Em 1991, Barney concebeu The Jim Otto Suite – um projeto que apresentava as 
ideias pertinentes à apropriação e ressignificação do Outro para compor uma nova identidade, 
ou ainda, compor um novo ser. Sua pesquisa começou centrada nele mesmo, mas 
posteriormente se irradiou para outros horizontes, visando resultados que possam ser gerados 
a partir da experiência, quase que alquímica, da composição de diversos fragmentos advindos 
externamente, baseados em personalidades históricas, como no caso de The Jim Otto Suite,  
composto por personalidades da cultura norte-americana. 
The Jim Otto Suite é uma instalação formada por duas seções: OTTOblow e 
AUTOblow. Nesta instalação, Barney reúne um armário de plástico protético, peças da NFL 
Jersey, macaco hidráulico com xarope de glicose, vaselina e vinil brilhante, além de dois 
vídeos que são exibidos constantemente. No ano seguinte, uma terceira parte é produzida, 
OTTOshaft, e inserida na série, ocupando espaço de intervalo entre OTTOblow e AUTOblow. 
 
 
Figura 15 – Instalação Jim Otto Suite, 1991. 
Fonte: REGEN PROJECTS (USA). Matthew Barney. Disponível em: 
http://www.regenprojects.com/artists/matthew-barney#33. Acessado em 25 de julho de 2016. 
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A partir de 1992, dentro da instalação são exibidos três vídeos continuamente em 
monitores chamados de Ottodrone, Ottoshaft e Autodrone, além dos adereços usados nas 
gravações. É um trabalho que faz referência a Jim Otto, jogador profissional da NFL de 
expressivo destaque na década de 1970 e que passou por mais de setenta procedimentos 
cirúrgicos devido às exigências físicas na prática esportiva. Além de correr risco de morte em 
função de infecções em suas articulações que desenvolveu ao longo de sua carreira, o atleta 
ficou conhecido por usar próteses artificiais em seus joelhos. 
Dentre os diversos personagens que compõem os vídeos, cada um apresenta uma 
faceta diferente de Jim Otto: é uma ficção que alude à estratégia de body-building à 
movimentação típica dentro de campo em jogos de futebol americano e à gaiteiros de fole (em 
analogia ao funcionamento interno do corpo humano). A instalação torna-se uma alegoria dos 
processos vitais pertinentes ao corpo, no âmbito do crescimento e desenvolvimento muscular, 
digestório, respiratório e sexual. 
A partir dos vídeos, Barney apresenta um desfile de trajes escocês em uma narrativa 
que se confunde com uma partida de futebol, em que as bolas lançadas são substituídas por 
pílulas a base de glicose, sacarose e vaselina. O paralelo que se estabelece está diretamente 
ligado às atividades metabólicas do organismo. A simbologia que também reside no plano da 
forma é expressa por meio da camisa do personagem presente no vídeo, o jogador número 00 
(zero zero), concebendo os numerais como dois orifícios pelos quais pode ocorrer a ingestão 
ou excreção de resíduos (elucidando as três zonas que concebe, citadas anteriormente: 
situation, condition e production). 
A primeira parte do trabalho faz alusão a Al Davis, um treinador de futebol norte-
americano que incentivava o desenvolvimento muscular dos atletas com suplementos 
alimentares. A outra parte do trabalho elucida a Jayne Mansfield, atriz de cinema e símbolo 
sexual da cultura norte-americana, definida pela mídia como antagonista de Marilyn Monroe. 
A atriz possuía um corpo em formato de ampulheta (cintura fina com seios e quadril 
protuberantes), modelando sua própria silhueta com espartilhos, comprimindo seu diafragma, 





Figura 16 – Vídeo stills OTTOshaft, 1992. 
Fonte: SPECTOR, Nancy. BARNEY, Matthew. WAKEFIELD, Neville. Matthew Barney: Cremaster Cycle. 
New York, Guggenheim Museum, 2003. 
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Essas duas figuras se tornam referências para Barney em função da resistência auto 
imposta por elas, objetivando transformações corporais. Cada uma dessas duas partes são 
representações das condições físicas de Otto:  
- Al Davis e a hipertrofia (alongamento anormal dos órgãos pelo doping); 
- Jayne Mansfield e a hipóxia (deficiência de oxigênio devido a intervenções 
externas para modelar o próprio corpo).  
Barney trabalha a oscilação dessas duas tensões a partir de imposições que visam 
idealizar a forma do corpo, ainda que para isso provoque a degeneração do mesmo. As ações 
estimuladas pelas personagens Al Davis e Jayne Mansfield ilustram a anatomia corporal de 
Jim Otto, conforme descreve Seward: 
 
It's highly unlikely that Otto feels flattered, much less heroicized, by Barney's 
paeans, wherein he's not Hall of Famer rendered in colors glorious and true, but the 
bearer of a "twin rectum". This anti-idolatry in Barney's work is the expression of a 
force complementary to that one which liquefies, melts, disintegrates - that which 
corrodes idols. Barney's videos and sculptures are traversed by a tremendous wave 
of deliquescence embodied by the ocky, slimy, and sticky. Barbells made of frozen 
petroleum jelly threaten not only to melt but to dissolve anyone who comes in 




Outro elemento fundamental na instalação são as gaitas de fole, instrumentos 
confeccionados de origem animal (entranhas, couro e chifre) por populações pastoris, que 
funcionam como um terceiro pulmão, permitindo ao músico respirar sem que haja intervalo 
na produção do som. Barney, metaforicamente, constrói uma superestrutura que evidencia o 
jogador de futebol com seu corpo-máquina, ao mesmo tempo o coloca como um processo de 
contenção corporal. É metabolizado e otimizado pela gaita de fole de maneira a desmistificar 
o heroísmo da carreira de Otto. 
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 É altamente improvável que Otto possa se sentir lisonjeado, muito menos heroicizado por Barney, em que ele 
não está no Hall da Fama, flagrado em cores gloriosas e verdadeiras, mas é apresentado tendo um "reto duplo". 
Esta anti idolatria na obra de Barney é a expressão de uma força complementar àquela que se liquefaz, derrete, 
desintegra-se - o que corrói ídolos. Vídeos e esculturas de Barney são atravessados por uma enorme onda de 
deliquescência encarnada pela viscosidade pegajosa. Halteres feitos de vaselina congelada ameaçam não só 
derreter, mas estão para dissolver qualquer um que entra em contato com eles. (tradução nossa) 
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Otto é colocado como um corpo monstruoso e abjeto, que abre mão, em certa 
medida, de éticas médicas em função das tecnologias para sua potencialização, permanência e 
vaidade na carreira esportiva. Barney o apresenta não como algo louvável, tampouco a Al 
Davis e Jayne Mansfield, mas como corpos transmutados em decorrência do rompimento dos 
limites da forma por meio de situações auto impostas devido às tecnologias voltadas para o 
corpo. Essas são forças que potencializam e que resultam em aspectos inesperados enquanto 
efeitos colaterais de tais ações. 
O sentido poético da obra se dá pela sugestão de um corpo manipulado e fabricado, 
resultando em um corpo híbrido
27
. A deformidade provocada por Jayne e Al compõem o 
grotesco Otto, uma criatura monstruosa quando equiparada ao corpo natural e desprovido de 
intervenções. Os limites humanos são forçados quando as características de cada personagem 
são usadas para designar o jogador. Estas, em sua forma mais perversa, são aglutinadas, 
alargando as margens que definem a forma humana, fazendo emergir seu aspecto de 
monstruosidade pela ganância em vencer a qualquer custo as restrições que surgem ao longo 
de sua trajetória profissional como jogador. 
A instalação revela, através das personagens, uma energia acumulada que rompe os 
limites da forma em função de provocações auto infligidas, retomando o uso de aparatos 
externos e tecnologias para a própria transfiguração. Uma maneira de usar diversos elementos 
na criação e ressignificação do próprio corpo, ainda que isso extrapole os limites de sua 
forma, o reconfigurando de maneira perniciosa. 
Este processo todo demonstra ainda outra faceta de Otto através da presença de mais 
um personagem na instalação, o mágico Harry Houdini, que realizava truques de escapismo 
no começo do século XX. O mágico ganhou notoriedade e ficou famoso devido às amarras 
que eram colocadas em torno de seu corpo com o objetivo de livrar-se delas, mediante 
situações de risco iminentes a sua própria vida. Em seus mais diversos truques, era 
acorrentado e jogado de pontes, caixotes em chamas ou cheios de água. Seja imerso ou 
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 Hibridismo - “[...] tomado emprestado do campo da biologia, tem sido largamente empregado para apreender 
o que resulta da proximidade entre formações culturais distintas. Ao contrário dos conceitos de aculturação ou de 
mestiçagem, hibridismo sugere a impossibilidade da completa fusão entre componentes diferentes de uma 
relação, ainda que em situações de coexistência longa e próxima.” ANJOS, Moacir. Local/global: arte em 
trânsito. Rio de Janeiro: Jorge Zahar, 2005. 
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incinerado, caso não conseguisse se libertar das amarras, estaria morto. A referência que 
Barney faz ao mágico é a restrição corporal e sua superação como causa de impacto e espanto, 
mesmo que pudesse resultar em uma tragédia. O que importa é a superação de elementos 
usados para autorestrição. Houdini equivale a vaidade de Otto, sua ambição em querer ir além 
dos limites e superação.  
As tecnologias desenvolvidas para o corpo e a sua manutenção são apropriadas até as 
últimas consequências por algumas personalidades que figuram a cultura norte-americana, 
exploradas amplamente por Barney: a contenção corporal usada na construção da 
sensualidade com recurso para a modelação do corpo em busca de um ideal de beleza (Jayne 
Mansfield), a otimização para desempenhar atividades físicas, substituindo partes do corpo, 
metamorfoseado quase que como um andróide (as próteses dos joelhos de Jim Otto), a 
manipulação alquímica que modifica o corpo através de efeitos simbióticos no organismo (o 
técnico Al Davis, adepto ao doping), ou ainda, a excentricidade do mágico que se coloca em 
situações de risco.  
A partir dessas figuras públicas Barney expõe as mazelas e as fragilidades do corpo 
mediante os mecanismos que permitem sua “reconstrução”. No entanto, a exposição dessas 
figuras que o artista faz não é em tom de denúncia, tampouco de alerta, mas como um 
colecionador de bizarrices, ou ainda, de um gabinete de curiosidades de usos e transformações 
do corpo, no qual se apropria desses significados e os coloca todos juntos, simultaneamente.  
Embora sejam de períodos distintos, Barney promove o encontro dessas 
personalidades eliminando a distância cronológica que existe entre elas. Sua preocupação não 
está numa constituição histórica ou contextualização de cada uma, com suas minúcias e 
detalhes, mas estabelece similitude entre as personagens díspares através dessa relação 
transhistórica. Cada personagem é tida como fragmento e ruína de um corpo humano, 
acumulado de maneira alegórica para produzir o corpo monstruoso de Otto. As ruínas contêm 
em si a memória da existência de um passado, seu sentido original, que quando reconfigurado 
compreende significados e funções do tempo presente, algo novo, aproximando esse corpo 
44 
dos conceitos do neobarroco.
28
 O corpo neobarroco, sob esse aspecto, configura-se como um 
corpo policêntrico, no qual cada fragmento apropriado pelo artista é ressignificado e 
aglutinado na composição de um corpo novo, o corpo de Otto. No entanto, os fragmentos, 
como citados anteriormente, carregam seus significados originais, colocando em contato o 
sentido original do fragmento com o sentido novo proposto pelo artista. É como se cada 
personagem citado na instalação compusesse, a sua maneira, o corpo de Otto, mas com a 
memória de seus corpos originais. 
Em Drawing Restraint 7, de 1993, a resistência imposta contra o corpo do próprio 
artista já não é o fator catalisador da obra, mas a disputa de forças que acontece da maneira 
mais bruta, em que duas grandes figuras que representam a força, ou ainda, energias 
voluptuosas, entram em confronto. Dois sátiros lutam pela honra de fazer uma marca no teto 
solar de uma limusine que circula pelas pontes e túneis de uma metrópole, aparentemente 
incessantes. A performance de Barney, neste momento, transfere as preocupações iniciais de 
trabalhar a força como elemento potencializador para a criação de arte em corpos externos.  
 
In this final piece in the series, restraint no longer takes the form of a device brought 
to bear against the artist himself; it is now a struggle of force against force, acting 
and reacting in a state of perpetual motion - satyr contra satyr in the limo ride that 
never ends. It's less an epic narrative or mythological allegory than an expression of 
a law of thermodynamics: There are no heroes in Matthew Barney's work, no 




No pequeno espaço de confinamento da limusine em movimento, a disputa que 
acontece entre esses seres que possuem corpos monstruosos, detém a atenção do expectador, 
não apenas pelas formas bizarras que materializam as forças em choque, mas também pela 
brutalidade de algo visceral, embora vigoroso e forte, ao mesmo tempo carrega uma 
fragilidade. As figuras provêm de próteses que compõe  seus corpos. Se agridem e marcam o 
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 Tanto para Omar Calabrese, como para outros autores que discutem os aspectos do neobarroco, objetos 
díspares são colocados em nível de similitude. Esta seria uma relação possível para criar instabilidades e 
mutabilidades nas formas. O diálogo é criado entre essas diferenças, ainda que de maneira ruidosa. 
29
 Nesta parte final da série, contenção não assume a forma de um dispositivo usado contra o próprio artista; 
agora é uma luta de força contra força, agindo e reagindo em um estado de movimento contínuo – sátiro contra 
sátiro no passeio de limusine que nunca termina. É menos uma narrativa épica ou alegoria mitológica do que 
uma expressão de uma lei termodinâmica: Não há heróis no trabalho de Matthew Barney, há personalidades, 
apenas os veículos e suas forças motrizes. (tradução nossa) 
45 
expectador pela visualidade e violência, mas sobretudo, pela encenação que a qualquer 
momento denuncia o rompimento do corpo de um dos sátiros, exibindo a pele, os tecidos, os 
músculos, os tendões, e de modo geral, a composição do corpo que trava a disputa. 
What makes it especially hard to take one's eyes off the scene is the ghastly thought 
that at any moment the satyr's various prosthetic parts - horns, legs, long vulnerable 
tail - might be wrenched off during the proceedings (at the last moment the 
unspeakable indeed happens, and a joint breaks open to reveal the torn ligaments 





Além dos dois sátiros que duelam no banco traseiro da limusine, um terceiro sátiro 
conduz o veículo. No entanto, esta terceira personagem não possui um sexo desenvolvido, 
sendo possível notar que este é um sátiro mais jovem e assexuado.  
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 O que o torna especialmente difícil tirar os olhos da cena é o pensamento medonho que a qualquer momento 
várias partes protéticas dos sátiros - chifres, pernas, longa e frágil cauda - podem ser arrancados durante a 
disputa (no último momento o indizível fato acontece, revelando uma ruptura que mostra os ligamentos e 
cartilagens: o pior pesadelo de um atleta ou dançarino). (tradução nossa) 
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Figura 17 – Vídeo Still Drawing Restraint 7, 1993. 
Fonte: BARNEY, Matthew. Drawing Restraint. Disponível em: http://www.drawingrestraint.net/. Acesso em: 
27/08/2015 
 
Figura 18 – Vídeo Still Drawing Restraint 7, 1993. 





Figura 19 – Vídeo Still Drawing Restraint 7, 1993. 
Fonte: BARNEY, Matthew. Drawing Restraint. Disponível em: http://www.drawingrestraint.net/. Acesso em: 
27/08/2015 
Até o momento é possível identificar na produção das obras de Barney, sobretudo 
nos corpos, aspectos que fujam sua convencionalidade. Esportistas, celebridades, artistas, 
seres mitológicos ou qualquer outra personalidade ou referência são deslocados de seu 
contexto original para compor narrativas distintas. O artista toma de assalto corpos, situações 
ou contextos já existentes e os remodela para assumir novas características com elementos 
externos àquilo que se apropria. 
Barney cria uma nova ordem para as coisas e propõe a transformação do olhar do 
expectador de seus trabalhos a partir desses universos que constitui, caracterizando o 
neobarroco, conforme Claudio Daniel define: 
 
O neobarroco não é uma vanguarda, no sentido clássico do termo; não se preocupa 
em ser novidade. Ele se apropria de fórmulas anteriores, remodelando-as, como 
argila, para compor o seu discurso; dá um novo sentido a estruturas consolidadas, 
como o soneto, a novela, o romance, perturbando-as. O ponto de contato entre o 
neobarroco e a vanguarda está na busca de vastos oceanos de linguagem pura, 
polifonia de vocábulos. No lugar da mímesis aristotélica, do registro preciso, 
fotográfico da paisagem exterior, esta é retalhada e recriada como objeto de 
linguagem, numa reinvenção da natureza mediante o olhar. (CLAUDIO DANIEL, 
2004) 
 
Barney não está preocupado com critérios classificativos ou de estabilizações 
formais, mas sim com o potencial somatório de diversas formas e no resultado estético capaz 
de se produzir pelos hibridismos, começando com seu próprio corpo, e posteriormente, os 
corpos de outrém. Assim como o neobarroco sugere, a partir da citação acima, Barney 
reinventa o corpo, convidando o público a contemplar a relação entre a unicidade e as séries 
infinitas, ou o todo, ao mesmo tempo, considerando a forma como ruínas de elementos 
intertextuais, recombinados para criar novos corpos e identidades.  
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A combinação das várias camadas de referências e a produção de ruídos é que o que 
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 NDALIANIS, Angela. “Neo-Baroque Aesthetics and Contemporary Entertainment”. Massachusetts: The Mit 
Press, 2004. 
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3 INSTABILIDADES DO CORPO E DO SEXO  
 
Muito embora Matthew Barney seja apenas um artista, suas produções assemelham-
se a terríveis experimentos científicos retirados de um conto de horror, colocando a estrutura 
humana como algo maleável, passível de transformações estéticas e biológicas, desprovendo a 
fisiologia de uma indubitável certeza científica: 
 
In this sense, "nature" is just another way to name the sheer madness of biological 
generation. But where science is hell-bent on denuding and taxonomizing precisely 
what is most strange and inexplicable in nature, one saving grace of art, I hope, is its 
desire to thrash and journey into the corridors of as yet received realms. So imagine 
when the artist becomes biologis t, unlocking the secrets of DNA sequences of 
which s/he is the very progenitor. Matthew Barney's meticulously crafted bio-




As obras de Barney são predominantemente concebidas por corpos expandidos, que 
rompem seus limites. São corpos excêntricos que, constituídos de fragmentos, se tornam 
caóticos e bizarros, principalmente quando reformulados em suas estruturas biológicas e 
evidenciados pelos aspectos sexuais.  
O artista encontra no processo de diferenciação sexual que ocorre durante a gestação 
humana uma fonte para o desenvolvimento de seus trabalhos. Direciona sua pesquisa para os 
momentos de determinação ou indeterminação sexual, sugerindo narrativas que provocam 
instabilidades nas personagens. Os corpos têm seus limites destruídos ou reconstruídos, 
alterando suas formas, tanto nos aspectos biológicos-sexuais, como no seu gênero, em 
aspectos públicos e sociais.  
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 Nesse sentido, a "natureza" é apenas outra maneira de nomear a loucura da geração biológica. Mas onde a 
ciência teima em desnudar e taxonomizar precisamente o que há de mais estranho e inexplicável, a graça 
salvadora de arte, eu espero, é o desejo de se livrar e percorrer caminhos de reinos ainda não percebidos. Então, 
imagine quando o artista se torna biólogo, desvendando os segredos das sequências de DNA de que se coloca 
como progenitor. Com este impulso Matthew Barney desenvolve projetos bioestéticos, meticulosamente 
trabalhados em seus detalhes. (tradução nossa) 
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3.1 DESENVOLVIMENTO EMBRIONÁRIO 
 
Barney faz uso da metáfora do desenvolvimento embrionário para  compor alguns de 
seus trabalhos, que desponta em Drawing Restraint e FIELD DRESSING (Orifill), mas atinge 
a maturidade artística em Cremaster Cycle, conforme afirma Nancy Spector: 
 
O Ciclo Cremaster, de Matthew Barney, composto por cinco partes, é um sistema 
estético encerrado em si mesmo. Gerado a partir de uma prática performática em que 
o corpo humano – com seus impulsos psíquicos e limiares físicos – simboliza o 
potencial da força criativa absoluta, o ciclo explode esse corpo em partículas de um 
mito da criação do contemporâneo. [...] O Ciclo de cinco partes tem como ponto de 
partida conceitual, o músculo masculino cremaster, que controla as contrações 
testiculares, em resposta a estímulos externos. É provável que a migração testicular e 
seu papel na diferenciação sexual pré-natal sejam o símbolo essencial de toda a 
prática conceitual de Barney. (SPECTOR, 2011) 
 
Barney correlaciona a gestação humana nas três zonas conceituais citadas 
anteriormente. O embrião permanece em estado de neutralidade, mas a partir da sexta semana 
de gestação, após a sua concepção, aguarda por um disparo que irá afetar o seu sexo. 
Catalisado pelos cromossomos XX ou XY, um par de gônadas
33
 indiferenciadas dará origem 
aos testículos (caso seja macho) ou ovários (caso seja fêmea). São formados os dutos 
wolffianos ou müllerianos, as vesículas seminais ou as trompas de falópio e ainda um 
tubérculo genital - uma protuberância saliente de tecido que irá originar clitóris ou pênis. 
Designada a anatomia, os hormônios sexuais são produzidos – estrogênio, progesterona e 
androgênio - para atacar e proteger o desenvolvimento de um determinado sexo em 
detrimento de outro. 
O momento de indeterminação sexual é emblemático para Barney, ou seja, o período 
que antecede a sexta semana de gestação, pois corresponde a um potencial inalterado. Nesse 
aspecto existe apenas a unidade da matéria, mas que ainda encontra-se indeterminada (ao 
menos enquanto característica sexual). Para além da matéria existe também a energia, mas 
ainda neutra, assim como na primeira zona conceitual criada pelo artista, situation, na qual 
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 São os órgãos onde os organismos multicelulares (metazoários) produzem as gametas (células sexuais). As 
gônadas femininas se tornam em ovários, já as gônadas masculinas se tonam testículos. Gônadas também são 
glândulas do sistema endócrino, responsáveis pela produção de hormônios sexuais 
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mantém o desejo em permanecer indeterminada, neutra e inalterada.  As disputas que 
acontecem internamente através da produção de hormônios é que irão determinar o sexo, 
rompendo com o estado de neutralidade, direcionando essa matéria e energia a segunda zona 
conceitual, condition, permitindo a sua organização e canalização em uma definição sexual.  
Diante desta perspectiva é pensado e concebido o trabalho de maior notoriedade do 
artista, Cremaster Cycle. O nome atribuído ao ciclo vem do músculo Cremaster, capaz de 
produzir o efeito cremastérico, performado anos anteriores em BLIND PERINIUM: a 
ascensão ou declínio dos testículos como movimento involuntário do corpo masculino, a fim 
de mantê-los a uma temperatura adequada. Ao final de sua performance de 1991, escalando as 
paredes e tetos do ambiente em que se encontrava, Barney adentrava uma câmara refrigerada 
com a escultura TRANSEXUALIS
34
. Seus testículos eram elevados para próximo ao corpo 
devido a contração muscular involuntária para que sua temperatura não diminuísse. Em 
ambientes de calor, o músculo cremaster relaxa e os testículos ficam suspensos para que não 
superaqueçam. Em baixas temperaturas, o músculo se contrai e os testículos são elevados para 
próximo ao corpo e os mantenham aquecidos. O músculo cremaster é responsável por realizar 




O processo biológico embrionário em sua fase de catalisação em uma definição 
sexual inspira o artista a desenvolver um sistema visual que, metaforicamente, fosse dotado de 
maleabilidade, sendo capaz de mover-se livremente entre os estados de macho ou fêmea, 
variando de acordo com o ambiente em que estivesse presente. Cremaster Cycle apresenta, 
portanto, os processos de (in)diferenciação sexual (pertinente a gestação humana) com a 
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 O significado do efeito cremastérico, para Barney, ao entrar na câmara refrigerada e ter contato com a 
escultura Transexualis, estabelece como poética da obra as alterações que ocorrem no corpo do artista (seja 
internamente, como externamente). Transexualis é um banco para a prática de supino revestido por cera e traz 
uma substância chamada gonadotrofina coriónica humana, produzida por mulheres grávidas, mas que também é 
usada como doping por atletas. Ainda neste trabalho de 1991, já são apresentadas ideias não apenas sobre a 
hipertrofia ou a superação de resistências no desenvolvimento da arte, mas demonstra um pensamento acerca da 
mobilidade sexual, da passagem do masculino para o feminino, do borramento entre as linhas que separam o que 
é homem do que é mulher, macho e fêmea. Esta performance se torna um protótipo da mobilidade sexual, 
combinada as técnicas de superação de desafios auto impostos que irá desenvolver plenamente em Cremaster 
Cycle. 
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 O músculo cremaster é comandado pelos nervos simpáticos lombares, fazendo parte do cordão espermático. 
Responde às mudanças na temperatura ambiental e controla a posição dos testículos em relação ao corpo em 
função da temperatura ambiente. 
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mobilidade e a instabilidade dos movimentos cremastéricos através deste complexo estético. 
Fatores externos como a região onde se passam as narrativas desempenham influências que 
são exercidas às diversas personagens que povoam o universo criado pelo artista.  
A mobilidade sexual fictícia se torna uma variável, assim como o efeito cremastérico 
que ocorre com a mudança da temperatura. As personagens são afetadas diretamente em seu 
sexo, sua visualidade, seus modos de existências e suas ações nas narrativas.  
As contrações musculares são capazes de elevar e suspender os testículos de acordo 
com a temperatura do ambiente, mas em Cremaster Cycle, o ambiente projeta nas 
personagens transformações, provocando irregularidades, deformações e instabilidades, no 
qual as denominações macho e fêmea não contemplam a totalidade desses corpos, os tornando 
corpos híbridos. 
 
3.2 MOBILIDADES E DESLOCAMENTOS 
 
O Ciclo Cremaster é um sistema estético encerrado em si mesmo, com sua própria 
iconografia e múltiplas referências culturais. É um conjunto de obras que se constitui a partir 
de 5 filmes, uma série de fotografias e desenhos que estão relacionadas a esculturas 
construídas a partir de plásticos protéticos auto-lubrificantes, vaselina, silicone e vinil 
petrolado. Matthew Barney constrói ao longo do ciclo corpos performáticos que se desdobram 
no espaço-tempo, evidenciando a somatória de inúmeros fragmentos diversos ao processo de 
criação das formas, correspondendo, sobretudo, a estados biológicos, psicológicos, geológicos 
e culturais. A partir das representações que cria para o ciclo, Barney rompe os limites 
normativos da sexualidade, pautando-se em seus trabalhos anteriores. 
 
O gênero é performativo porque é resultante de um regime que regula as diferenças 
de gênero. Neste regime os gêneros se dividem e se hierarquizam de forma 
coercitiva. [...] Como em outros dramas sociais rituais, a ação do gênero requer uma 
performance que se repete. Esta repetição é ao mesmo tempo uma reconstituição e 
revivência de um conjunto de significados já estabelecidos socialmente; é o 
mundano e o ritualizado como forma de sua legitimação. (BUTLER, 2002) 
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A partir da citação de Butler é possível conceber o gênero como repetição de ações e 
performances até que seja naturalizado os rituais que constituem homens e mulheres 
(enquanto categorias de gênero). No entanto, Barney rompe com a lógica das determinações 
performáticas na constituição do gênero e com o que se estabeleceu como convencional a 
partir do sexo biológico. As personagens, assim como seus corpos, sofrem mutações ao longo 
da trama, quebrando o regime das ações que desempenham. Portanto, é possível conceber o 
gênero das personagens em Cremaster Cycle como, em certa medida, subversivos em alguns 
momentos. Aquilo que é predestinado ao gênero, seja ele qual for, a partir de convenções 
sociais, ora é reafirmado, ora é completamente ignorado, colocando as personagens em estado 
flutuante no contexto que encontram-se. É gerado, dessa maneira, estranhamento, pois os 
deslocamentos se dão de formas distintas, descaracterizando as dualidades masculinas e 
femininas em suas ações e performances. É criado interstícios, ou ainda, entre-espaços nos 
limites que definem o que é homem e mulher (nas características fisiológicas), ou masculino e 
feminino (nas atuações e performatividades do gênero). 
As hibridizações exploradas por Barney aproximam os corpos criados por ele ao 
neobarroco, no qual o contato das diferenças, muitas vezes opostas, se tornam 
complementares dentro do resultado estético. O corpo hibridizado carrega as características 
das matrizes originais de sua composição, no entanto, carrega também os ruídos de elementos 
que não são pertercentes a estes corpos. Neste movimento, de compor algo novo pela junção 
dos opostos, através do deslocamento dos contextos esperados de determinados gêneros, é que 
se dá a reformulação do corpo, sua reinvenção mediante o corpo original
36
, mas que 
confrontado com elementos externos a este, é ressignificado em algo novo. Esta reformulação 
carrega uma memória do corpo anterior, mas também carrega a novidade, provocando o 
alargamento de sua forma.  
As gravações dos filmes do ciclo começaram no ano de 1994, na Isle of Man, no 
Reino Unido, com o filme Cremaster 4. Em 1995, Cremaster 1 se passa no Astrotuerfed 
Bronco Stadium of Boise State University, em Boise, Idaho, EUA. Cremaster 5 é produzido 
em 1997 no Hungarian State Opera House, em Budapeste e The Lánchíd Bridge (ponte que 
cruza o rio Danúbio, separando o lado ocidental Buda do lado oriental Peste, na Hungria). Em 
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 Construído historicamente a partir das constituições de gênero e suas normatizações. 
54 
1999, Barney realiza Cremaster 2 no Columbia Icefield, Canadá e Bonneville Salt Flats, no 
norte de Utah, no Mormom Basin, EUA. E por último, em 2002 o último filme do ciclo é 
feito, Cremaster 3, no Chrysler Building, e no Guggenheim Museum, ambos em Nova Iorque, 
EUA. 
Cremaster 1 representa uma total indiferenciação sexual, trazendo à tona o universo 
feminino que irá gerar essa energia, situation,  como potencial não alterado. A energia existe, 
mas ainda não está modelada. Já no Cremaster 5 o desfecho do ciclo se realiza e a 
diferenciação se dá por completa. A fase final concluída depois de passar pelas etapas 
anteriores correspondentes a condition, a forma final é expelida - production. É o esvair de 
toda e qualquer energia materializada, mas também uma oportunidade que se abre para um 
novo começo. 
Cremaster 1 é baseado em filmes musicais dançantes de Busby Berkeley, famoso 
entre os anos 1930 e 1940. Na primeira etapa do ciclo, dois dirigíveis da Goodyear sobrevoam 
o estádio de futebol de Boise, em Idaho. Em cada dirigível, quatro mulheres tripulantes 
observam pelas janelas as coreografias executadas por sessenta bailarinas dentro do campo. 
Em cada uma das aeronaves existe uma grande e farta mesa branca, com uma escultura a base 
de vaselina no formato de ovários, rodeadas de uvas verdes e roxas. Em baixo das mesas está 
Goodyear, encenada por Marti Domination. Conforme a personagem brinca com as uvas que 
puxa para próximas de si, as coreografias dentro do campo são alteradas. Cada coreografia 
representa o processo de fecundação, configurando o surgimento de células que se 
multiplicam e assumem aspecto de gônada, ainda indiferenciada sexualmente. Cremaster 1 é o 
estado de puro potencial em total equilíbrio. 
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Figuras 20 – The Goodyear – Cremaster 1, 1995. 




Figura 21 – The Goodyear Field – Cremaster 1. Montagem no Guggenheim de Nova Iorque, 2003. 
Fonte: BARNEY, Matthew. The Cremaster Cycle. 2002. Disponível em: http://www.cremaster.net/. Acesso em: 
27/08/2015 
 
Em Cremaster 2, Barney introduz conflito ao sistema. No nível biológico, 
corresponde ao desenvolvimento fetal e à divisão sexual. Na abstração de Barney, o sistema 
oferece resistência e tenta se manter em equilíbrio. O filme é uma narrativa circular que se 
move desde a execução de Gary Gilmore, um assassino condenado à morte pela justiça 
americana por matar um frentista, até Harry Houdini, o mágico escapista que executou um 
número chamado metamorfose, na Grande Exposição Mundial de Columbia. Barney 
apresenta, na segunda parte do ciclo, a ideia de que o mágico escapista poderia ser o avô de 
Gary Gilmore. O tecido narrativo é elaborado pela invocação do espírito de Houdini induzido 
pela vidente Baby Fay La Foe, avó de Gary. Na sessão mediúnica estão presentes Bessie 
Gilmore e Frankie Gilmore (os futuros pais do assassino Gary). Frankie, possuído pelo 
espírito de Houdini, engravida Bessie, simbolizado através de um zangão. 
A trama se desenvolve através da prisão de Gary, interpretado pelo próprio Barney, e 
posteriormente sua execução através de um rodeio. Cremaster 2 se prepara para a divisão 
dessa energia que estava inalterada para provar um direcionamento. A analogia de Houdini 
com a execução do assassino é dada através do truque de mágica metamorfose, processo de 
transformação de um corpo que irá direcioná-lo rumo a um caminho irreversível. Para Barney, 
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Cremaster 2 é o momento do disparo biológico rumo a diferenciação sexual, em que a matéria 
resiste em se manter inalterada. 
 
 
Figura 22 – Gary Gilmore, Cremaster 2, 1999. 





Figura 23 – The Cabinet of Gary Gilmore and Nicole Baker, Cremaster 2, 1999. 
Fonte: BARNEY, Matthew. The Cremaster Cycle. 2002. Disponível em: http://www.cremaster.net/. Acesso em: 
27/08/2015 
 
Cremaster 3 traz em sua narrativa a construção do Edifício Chrysler como momento 
análogo ao processo de fecundação. Dentro do edifício outras narrativas se desenvolvem a 
partir de referências maçônicas. Matthew Barney interpreta O Aprendiz, enquanto que seu 
mestre, Hiram Abiff é o Arquiteto responsável pela construção do edifício Chrysler e também 
do templo de Salomão, interpretado por Richard Serra. O mito maçônico é construído numa 
tentativa do Aprendiz da maçonaria ascender a diversos níveis até alcançar o título de mestre. 
No entanto, o Aprendiz trai alguns dos passos necessários no seu rito de iniciação, sabotando 
a construção do prédio. Depois de capturado, o aprendiz tem seus dentes extraídos e é 
condenado a uma espécie de tortura pelos membros da maçonaria. Como parte de sua 
punição, é inserido pelo Arquiteto uma peça de metal na boca do Aprendiz, fazendo com que 
seus dentes sejam excretados pelo seu ânus: uma alegoria para as três zonas criadas por 
Barney na concepção e transformação do corpo. Após essas violentas transformações, o 
aprendiz sobe até o topo do edifício rumo ao encontro com o arquiteto. 
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Em um interlúdio executado no Guggenheim de Nova Iorque, no qual o aprendiz tem 
seu corpo completamente transformado, ele percorre os cinco graus da maçonaria em paralelo 
aos andares da rotunda espiral do museu e as cinco partes do Ciclo Cremaster, remetendo as 
performances executadas pelo artista em sua série Drawing Restraint, em várias situações 
semelhantes a competições esportivas. Ao retomar a narrativa principal o aprendiz chega ao 
topo do Edifício Chrysler e assassina o Arquiteto, conquistando finalmente o título de mestre. 
O edifício permanece inacabado e o filme termina com o epílogo sobre a lenda de Fionn 
MacCumhail, que descreve a formação da Ilha de Man, onde se dá a sequência do Ciclo. 
 
 
Figura 24 – The Entered Apprentice, Cremaster 3, 2002. 





Figura 25 – The Entered Apprentice – the order, Cremaster 3, 2002. 




Figuras 26 – The Entered Novitiate, Cremaster 3, 2002. 




Figura 27 –– The Order, Cremaster 3, 2002. 
Fonte: SPECTOR, Nancy. BARNEY, Matthew. WAKEFIELD, Neville. Matthew Barney: Cremaster Cycle. 




Figura 28 – Mahabyn – the order, Cremaster 3, 2002. 
Fonte: SPECTOR, Nancy. BARNEY, Matthew. WAKEFIELD, Neville. Matthew Barney: Cremaster Cycle. 
New York, Guggenheim Museum, 2003. 
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Na quarta parte, Cremaster 4, a narrativa se passa na Ilha de Man, de cultura celta, 
evidenciada no filme por meio da sonoridade e elementos visuais, como os trajes vestidos por 
algumas personagens. O desenrolar das ações está vinculado ao personagem humanoide e 
trejeitos de animal, denominado como candidato a inúmeras transformações. Ele se voluntaria 
a passar por diversos processos que exigem técnica e resistência física, o colocando em 
situações diversas, parecidas com triátlon. Enquanto o candidato desenvolve seu percurso, 
ocorre uma disputa de tricíclo de duas equipes: uma azul e a outra amarela. Cada uma delas 
representa o movimento de ascensão e declínio do músculo cremaster, ou ainda, a formação 
dos testículos e ovários na diferenciação sexual. Os competidores portam gônadas em seus 
uniformes, as quais em uma determinada equipe elas sobem, em outra, elas descem. Barney 
articula ajudantes das equipes dos tricíclos que competem entre si. São seres musculosos, sem 
sexo definido, denominados como fadas. Criaturas ambíguas, monstruosas e que estão 
presentes de maneira a ajudar os competidores dessa corrida. Possuem corpos grandes e 
vigorosos, no entanto, não possuem genitália. 
Cremaster 4 evidencia o processo da divisão sexual por meio da metáfora da disputa 
entre as equipes. Ainda há também a resistência das personagens fadas em se manter no 
mesmo estado: indeterminadas sexualmente. Essa indeterminação é o que confere ao corpo a 
ausência do sexo, ainda que este seja, um corpo vigoroso, forte, musculoso e de 
potencialidade máxima. Ao final do filme são exibidos os competidores e uma bolsa escrotal 
ligadas a cada uma das equipes. 
 
Figura 29 – Ascending Faerie, Loughton Faerie e Descending Faerie, Cremaster 4, 1994. 




Figura 30 – The Loughton Candidate – Cremaster 4, 1994. 






Figura 31 – Vídeo still Cremaster 4, 1994. 
Fonte: SPECTOR, Nancy. BARNEY, Matthew. WAKEFIELD, Neville. Matthew Barney: Cremaster Cycle. 
New York, Guggenheim Museum, 2003. 
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Em Cremaster 5, as metáforas biológicas mudaram sua forma de atuação para 
estados emocionais de saudade e desespero. A última parte é a totalidade da diferenciação 
sexual no ciclo. É um filme que traz uma fatídica história de amor através de uma ópera lírica. 
As personagens são responsáveis por promulgar o final do ciclo e conduzem a narrativa 
através do canto de The Queen of Chains, interpretado por Ursula Andress, sua Diva, The 
Magician e The Giant (todos interpretados pelo próprio Matthew Barney).  
 
 
Figura 32 – The Queen of Chain, Cremaster 5, 1997. 
Fonte: BARNEY, Matthew. The Cremaster Cycle. 2002. Disponível em: http://www.cremaster.net/. Acesso em: 
27/08/2015 
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A Rainha se posiciona com a ajuda de suas ajudantes e canta o lamento das 
memórias de seu amante, The Magician. Este se prepara para saltar da ponte Lánchíd para o 
rio Danúbio. O mágico é uma personagem que faz alusão a Harry Houdini e suas famosas 
apresentações de saltos de pontes enquanto seus braços e pernas estavam acorrentados. A 
Rainha não entende e acredita que seu amante está prestes a tirar sua própria vida, no entanto, 
para o Mágico, sua ação corresponde a um ato de transcendência. Houdini acreditava que era 
preciso superar a resistência auto imposta, os seus limites. O mágico salta acorrentado da 
ponte. 
Durante o canto da Rainha, sua Diva contorna a boca de cena do teatro onde se passa 
a ópera. Em baixo de seu  trono, existe uma casa de banhos em que seu gigante adentra as 
duas piscinas de água quente. É dado o momento de relaxamento e ativação do músculo 
cremaster; os testículos do gigante podem finalmente tocar as águas. O mágico salta da ponte 
e a Diva cai do alto do proscênio do teatro. Um fino líquido emana da boca da rainha, caindo 
através de seu trono e atinge as águas da casa de banhos abaixo dela. Uma possibilidade de 
recomeço no ciclo é estabelecida a partir dos círculos que se formam na água. 
 
 
Figura 33 – Füdór Sprites, Cremaster 5, 1997. 
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Fonte: BARNEY, Matthew. The Cremaster Cycle. 2002. Disponível em: http://www.cremaster.net/. Acesso em: 
27/08/2015 
 
Figura 34 – The Queen‟s Giant, Cremaster 5, 1997. 




3.3 ENTRE O MASCULINO E O FEMININO 
 
As personagens, em muitas vezes durante o ciclo, encontram-se em instabilidade, 
seja física ou emocional, configurando visualmente a indeterminação de gênero, ou ainda, 
hibridizações entre masculino e feminino ou explodindo em bizarrices entre o humano e o 
animal. A identidade feminina é explorada à exaustão, assim como a masculina, resultando na 
intensificação de trejeitos, visualidades e comportamentos, mas também interstícios que 
provocam indeterminações nos corpos, não sendo nem macho nem fêmea. 
Em Cremaster Cycle, os elementos que compõe filmes, esculturas, fotografias e 
desenhos pairam sob uma indeterminação constante, ou ainda, elementos externos como a 
paisagem geográfica que desencadeia uma força que surpreende as personagens e intensifica 
seus corpos, capaz de desfigurá-los e conferir-lhes potencialidade. A hibridização se torna o 
escape final produzido pela forma que é contida, pressionada, modelada e por fim explodida. 
O corpo representado por meio de performances, esculturas e filmes extrapola seu 
limite, alargando seus contornos, podendo até mesmo o destruir em sua forma primeira para 
que este ressurja diferente, vigoroso e potente, ou ainda em algo inesperado, decadente, 
grotesco e vulgar. 
O propósito fundamental dessas obras é a manifestação visual de uma 
impossibilidade da materialização ou mutação da forma, a menos que se lute contra uma 
resistência imposta ao longo de todo processo, no caso de Cremaster, todas essas 
transformações estão relacionadas a diferenciação sexual.
37
 
A diluição de fronteiras entre masculino e feminino, da materialidade dos corpos e de 
binarismos, como homem e mulher, refletem a constituição do gênero e a normatização da 
sexualidade como dispositivos de poder, que além de identificar indivíduos, atribuem funções 
a tais construções e configuram os espaços em que podem atuar. No entanto, Barney não 
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 Nancy Spector, curadora de arte contemporânea do Solomon Guggenheim, desenvolve um trabalho 
colaborativo com Barney no planejamento da exposição e acredita que o papel central do ciclo surge a partir da 
experiência do próprio artista em meio ao atletismo, no qual o corpo precisa superar a resistência física para se 
fortalecer, em um processo interminável, em que as tentativas de superação das limitações corporais em si são 
constantes. 
69 
concebe apenas a estetização do corpo, mas seus modos de atuação, os deslocando de seus 
contextos para criar novos significados.
38
 
O corpo supera fronteiras da distinção do que é masculino e feminino, como também 
daquilo que o faz humano ou não humano; sendo um paradigma a ser desvendado através da 
fluidez de suas relações que possa vir a desempenhar. Categorias normativas não são mais 
suficientes para abarcá-lo em sua concepção, caracterizando o aspecto neobarroco das obras 
de Barney.  
A lógica binária sexual, configurada através do sistema biológico dado pelos órgãos 
reprodutores, é rompida. A sexualidade masculina e feminina coexistem no mesmo corpo, ou 
ainda, estão indiferentes a ele, fazendo deste corpo algo híbrido e abjeto.   
A proposta do artista, neste aspecto, traz as ruínas de uma sexualidade na 
composição de um novo ser, portanto, a construção de um corpo neobarroco. O corpo é 
desconstruído e remodelado com a somatória de resíduos que caracterizam macho e fêmea, 
carregadas de forças opostas na produção de instabilidades. 
Sob esta ótica, Monika Kaup afirma que o barroco se recusa a aceitar a cultura como 
fixa ou um sistema auto contido. Através do paralelo entre as relações culturais propostas pela 
autora que trabalha os conceitos de neobarroco e o artista Matthew Barney, que reconstrói o 
corpo por meio das hibridizações, é possível concluir que o neobarroco e o corpo, nas obras 
do artista, são manifestações que colocam em nível de similitude elementos distintos, e até 
mesmo opostos. O corpo neobarroco, portanto, afirma a impureza de sua formação, na 
coexistência híbrida e disjuntiva (moderno e não moderno, global e local, fé e razão, ciência e 
crenças) e também polaridades significativas para determinações sexuais, como macho e 
fêmea, masculino e feminino. 
 
Like the baroque before it, the neobaroque spread in nonlinear fashion across 
multiple boundaries among languages, nations (and continentes), ethnic groups, and 
disciplines. Reflecting this rich transhistorical and transcultural genealogy of 
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 FOUCAULT, Michel. A história da sexualidade 1: a vontade de saber. Rio de Janeiro: Graal, 1985. 
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O corpo, para Barney, é capaz de transcender a pureza de sua constituição e se tornar 
performático pelas suas misturas. Através da instabilidade, formas excedentes são criadas, 




A flexibilização das características na constituição desses corpos os permitem 
transitar por diversas variações de gênero e sexualidade. Esses trânsitos fazem do corpo um 
campo instável, capaz de carregar múltiplas identidades de gênero e distintas sexualidades 
possíveis.
41
 A performance de Barney coloca no campo do privado a atuação e 
performatividade de gênero que encontra-se no âmbito público. É como se, ao performar ou 
roteirizar as performances (no que diz respeito a evidenciar sexualidades difusas), o artista 
movesse para a esfera particular o gênero e o transformasse, fazendo dele mais um material 
que remodela para criar suas ações e personagens. 
Além dos corpos metamorfoseados por Barney e as relações possíveis que possam 
desempenhar, em 1991 o artista cria esculturas para interagir com o corpo, colocando em 
evidência a anatomia e a sexualidade. Exemplo disso é Bolus, um halter revestido e modelado 
por vaselina, refrigerado por um rack. É uma estrutura, segundo o artista, que poderia ser 
inserida na boca e no ânus, fechando o circuito do corpo, restringindo-o as duas primeiras 
zonas que ele concebe, tornando dessa maneira, o corpo uma forma hermética, em perfeito 
estado de auto contenção, assim como o emblema the field. 
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 “Tal como o barroco antes disso, a propagação do neobarroco de forma não-linear é através de múltiplas 
fronteiras entre as línguas, nações (e continentes), grupos étnicos, e disciplinas. Refletindo essa rica genealogia 
trans-histórica e transcultural de expressão, o barroco, hoje, é um dos filhos da pós interdisciplinaridade das artes 
e da cultura”. (tradução nossa) 
40
 Grotesco como deslocamento entre peças que compõe contextos, na qual a congruência de junções díspares 
chocam pela ironia, pelo sarcasmo, pelo terrível, ou ainda, pela desarmonia do gosto, o que popularmente 
podemos chamar de mal gosto. SODRÉ, Muniz. “O império do grotesco”. Rio de Janeiro, MAUAD, 2002.   
41
 As identidades sexuais que divergiam aos modelos pré-determinados de macho-fêmea, masculino e feminino 
não eram problematizadas, e sim tratadas na esfera da saúde pública. Até 1973 a homossexualidade era 
concebida como uma patologia. Após o surto de Aids na década de 1980, a homossexualidade foi associada 
novamente como disfunção da mente decorrente ao conservadorismo que se instalava sobretudo nos Estados 
Unidos e no Reino Unido. 
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Todas as performances executadas por Barney e suas demais esculturas emulam essa 
condição, seja no estancamento do corpo, seja como uma referência à atividade física - que 
desempenhe uma resistência para aumentar o vigor corporal, seja como referência a 
sexualidade em seu estado puro, normativizada, ou ruidosa, híbrida, neobarroca.  
Bolus pode ser concebido como um dildo, um instrumento desenvolvido de maneira 
a trazer satisfação e prazer ao seu usuário, não importando sua condição de gênero, prevendo 
até mesmo uma possível neutralidade, tendo em vista que o corpo contido em si é um corpo 
autossuficiente, capaz de represar as energias psicossexuais, se tornando independente e 
autônomo. 
O corpo, para Barney, ao conter as energias psicossexuais, paira em indeterminação 
sexual, já que em certa medida, a sexualidade é contida e as vontades e desejos passam a ser 
represados dentro do próprio corpo. Surge então um novo ser, não importando o resultado que 
se materialize dessa experiência, mas que fundamentalmente aconteça através da força e 
resistência da energia que se acumula enquanto um involucro, que quando não tem por onde 
mais se conter, irrompe na criação de algo novo.  
 
 
Figura 35 – Bolus, 1991. 
Fonte: SPECTOR, Nancy. BARNEY, Matthew. WAKEFIELD, Neville. Matthew Barney: Cremaster Cycle. 
New York, Guggenheim Museum, 2003. 
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Quando Barney desloca um objeto que a princípio existe como ferramenta para 
prática de musculação para se tornar uma espécie de dildo, coloca em discussão além do 
objeto de arte, o uso que este pode ter pelo seu público. Uma peça capaz de fechar o circuito 
do corpo para que não exista o esvaziamento da energia psicossexual, ao mesmo tempo, seria 
capaz de ativar toda a sua sexualidade quando usada para estancar o corpo, mas também 
alimentá-lo. Suas apropriações, além de serem ressignificadas, provocam fenômenos de 
instabilidade, tanto no objeto (usos e significados) como no usuário do objeto (questionando 
normas e regulações do corpo a partir da mediação entre objeto e usuário). 
Seja por repetições esquemáticas que as descaracterizem, seja através de elementos 
distintos de procedências diversas, a instabilidade própria do neobarroco, presente nas obras 
de Barney, se dá na construção das narrativas e dos corpos. São características de elementos 
presentes em outros contextos que suscitam uma roupagem nova, refletindo um colapso de 
modelos já consolidados, ou ainda, na reformulação de modelos narrativos, biológicos ou 
sexuais, ressignificando valores culturais e simbólicos, dissociando aspectos originais para 
criar outros contextos. No caso da sexualidade e gênero das personagens as hibridizações 
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 Que mantém a heterossexualidade como prática regulatórica de crenças e valores. A normatividade 
constitutiva a partir de macho e fêmea, homem e mulher, cada qual com funções desempenhadas a partir de seu 
gênero, correlacionado ao sexo biológico.  
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4 DE LAMA LÂMINA 
 
Matthew Barney fez estadia no Brasil em 2004 e demonstrou grande apreço pelo 
carnaval baiano. Como resultado de sua passagem por Salvador, desenvolveu o trabalho De 
Lama Lâmina, atualmente em posse do Instituto Inhotim de Arte Contemporânea, em Minas 
Gerais. De Lama Lâmina (2004 – 2009) é um laborioso complexo estético dotado de muitas 
camadas de significados, desenvolvido ao longo de cinco anos. 
Assim como em diversas obras de Barney, De Lama Lâmina resultou na produção de 
vários objetos, cuja força motriz inicia-se na performance executada em 2004, e que, 
desbragadamente, irrompeu-se nas mais distintas linguagens visuais, passando pelo vídeo, 
fotografia, desenho, escultura e instalação.   
A princípio, Barney projeta a performance com vista aos elementos do carnaval 
baiano em parceria com o bloco Cortejo Afro
43
 e o músico pernambucano Arto Lindsay
44
, 
radicado nos Estados Unidos. O ponto inicial que se tem na preparação desta ação é o 
Candomblé, religião popularmente conhecida no Brasil a partir de crenças de origem africana 
Ioruba. 
A proposta traçada pelo artista constituiu-se na performance executada durante o 
cortejo carnavalesco com elementos visuais assinados pelo próprio artista, desde a criação das 
personagens que participaram da performance até mesmo os abadás de fibra sintética cortados 
a laser que seriam usados pelos foliões. 
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 O Cortejo Afro surge em 1998, em Salvador, na Bahia, nos limites do terreiro de candomblé Ilê Axê Oyá. Tem 
como intuito a afirmação da diversidade cultural popular, sobretudo dos aspectos da cultura negra, 
ancestralidades que remetem  o culto aos orixás, sons e visualidades do candomblé. A percussão do cortejo 
caracteriza-se pela incorporação de ritmos africanos e pela mistura de elementos eletrônicos e pop, intitulando-se 
como “revolução musical afro-baiana”. Cortejo Afro. 2016. Disponível em: http://www.cortejoafro.com.br/. 
Acesso em: 27/01/2016 
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 Arto Lindsay (1953 - ) atua no segmento artístico- musical por mais de quatro décadas. Contribuiu para a 
fundação de No Wave. Como líder de banda para os Ambitious Lovers, desenvolveu  músicas pop intensamente 
subversivas, criando híbridos de estilos americanos e brasileiros. Ao longo de sua carreira, Lindsay tem 
colaborado com artistas visuais e musicais, incluindo Vito Acconci, Laurie Anderson, Animal Collective, 
Matthew Barney, Caetano Veloso e Rirkrit Tiravanija. Se mantem  envolvido com carnaval no Brasil e realiza 
desfiles desde 2004. Sua produção sonora carrega traços de diversos estilos, no qual tais combinações e 
experimentalismos sonoros resultam em hibridismos, focados, sobretudo, no culto à orixás. Arto Lindasay. 
Disponível em: http://artolindsay.com/bio. Acesso em 10/01/2016 
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O tradicional trio elétrico usado nos carnavais de rua de Salvador foi substituído por 
um imenso trator de aproximadamente 40 toneladas e 4 metros de altura. Puxava um grande 
bloco de terra onde estavam presentes o músico Arto Lindsay, o presidente do Cortejo Afro, 
Alberto Pitta
45
, e alguns percursionistas. À frente do trator, ganchos carregavam uma árvore 
de 7 metros de altura. Esta era a imagem que os foliões presentes vislumbravam durante o 
percurso na orla marítima Barra – Ondina, que aconteceu na madrugada de segunda feira, 23 
de fevereiro de 2004.
46
 
Além dos arranjos de dimensão monumental que provocaram estranhamento ao 
público - a substituição dos caminhões aparelhados com amplificadores e músicos que 
agitariam os foliões -, Barney estabeleceu uma narrativa programada ao longo do percurso 
feito pelo bloco. O enredo consistia na interação entre duas personagens e o grande trator que 
carregava a árvore. Ambas personagens representavam orixás, entidades cultuadas no 
candomblé, pertencentes ao panteão de divindades africana Ioruba, Ossain e Ogum. 
O cortejo foi gravado e editado, resultando no filme de mesmo nome, com duração 
aproximada de 55 minutos. É exibido todos os dias na galeria Marcenaria, em Inhotim. 
                                                 
 
45
 Alberto Pitta é artista plástico que faz uso de elementos do candomblé para compor suas peças. Envolvido com 
o carnaval baiano por mais de trinta anos, dedica-se ao Cortejo Afro há dezesseis. É o responsável pelo bloco e 
afoxés. Cortejo Afro. 2016. Disponível em: http://www.cortejoafro.com.br/. Acesso em: 27/01/2016 
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  RIBEIRO, José Augusto. A Estética e o Êxtase. 2004. Disponível em: 




Figura 36 – Estrutura usada para a perforance De Lama Lâmina (trator e árvore natural), 2004. 
Fonte: Laboratório de Pesquisa em Mídia Digital , Redes e Espaço da UFBA. Disponpivel em 
http://gpc.andrelemos.info/blog/tar-algumas-questoes-sobre-pesquisa-em-arte-e-em-ciencias-duras/ . Acessado 
em 25 de julho de 2016. 
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Figura 37 – Execução da performance De Lama Lâmina, 2004. 
Fonte: Laboratório de Pesquisa em Mídia Digital , Redes e Espaço da UFBA. Disponpivel em 
http://gpc.andrelemos.info/blog/tar-algumas-questoes-sobre-pesquisa-em-arte-e-em-ciencias-duras/ . Acessado 
em 25 de julho de 2016. 
 
O trator usado na performance e nas gravações encontra-se na instalação homônima 
a obra, um dos pontos mais distante do parque em meio a natureza do instituto. O veículo 
repousa como registro de um instante capturado de um processo de brutalidade (a imagem do 
trator florestal que remete a destruição das florestas, segurando uma árvore que 
provavelmente arrancou do solo). 
O trator não toca completamente o chão. Parte de sua estrutura está apoiada em um 
objeto, como se estivesse prestes a cair. A monumentalidade da máquina pela sua grande 
dimensão traz a agonia de uma instabilidade. É como se o instante de sua ação devastadora 
estivesse suspenso, congelado permanentemente no tempo e no espaço. 
A instalação, dentro desse aspecto, assemelha-se a uma fotografia, a captura de um 
instante que, mesmo trazendo o trator de 40 toneladas de puro ferro e maquinaria, uma árvore 
(não a mesma usada na performance, mas uma árvore artificial idêntica, criada de polietileno 
branco) carregada através de seus ganchos a frente permanecesse nesse infinito momento de 
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registro das potencialidades das entidades do candomblé representadas simbolicamente – 
discutidas no tópico seguinte. 
 
 
Figura 38 – Instalação De Lama Lâmina, em Inhotim (trator e árvore de polietileno). 2004-2009  
Fonte: Google Arts and Culture . Disponível em https://www.google.com/culturalinstitute/beta/asset/de-lama-
l%C3%A2mina-supplemental/3wG2jtGImJytHQ. Acessado em 25 de julho de 2016. 
 
 
Para a montagem da instalação em 2009, Barney contou com o apoio de vários 
assistentes. Como em um ritual, o trator foi ligado pela última vez e cada trabalhador que o 
auxiliou na montagem, incluindo Bernardo Paz, proprietário do Instituto Inhotim, seguraram 
facas sujas de barro, empunhadas para o alto, consagrando à Ogum, orixá homenageado na 
performance de 2004. Os instrumentos foram enclausurados na cabine de condução do 
veículo, até que o mesmo finalmente parasse de trabalhar e estivesse “preso”, 
indeterminadamente no domo que o encerra, em meio as árvores do instituto.  
O domo geodésico foi projetado exclusivamente para abrigar a instalação em 2009, 
sob supervisão do próprio artista. É uma barreira que abriga a obra de arte no paradisíaco 
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parque-jardim  de arte contemporânea, separando o universo mágico da obra do mundo 
exterior. 
Os vidros da estrutura refletem trator e árvore de maneira a multiplicar a imagem 
congelada dessa metáfora de Ogum e Ossain, replicando-a indiscriminadamente. É criada uma 
virtualidade que sobressai a paisagem externa em infinitos cacos fantasmagóricos que pairam 
sobre a mata. O expectador tem a sensação de estar dentro de um caleidoscópio, cujas formas 
projetadas criam outra dimensão, extraindo a singularidade da instalação, conferindo-lhe esse 




Figura 39 – Instalação De Lama Lâmina, em Inhotim (Domo geodésico – vista aérea).  
Fonte: Google Arts and Culture . Disponível em https://www.google.com/culturalinstitute/beta/asset/de-lama-
l%C3%A2mina/ygFud9OUKYuDjA. Acessado em 25 de julho de 2016. 
 
Figura 40 – Reflexos dentro do domo geodésico.  
Fonte: Laboratório de Pesquisa em Mídia Digital , Redes e Espaço da UFBA. Disponpivel em 
http://gpc.andrelemos.info/blog/tar-algumas-questoes-sobre-pesquisa-em-arte-e-em-ciencias-duras/ . Acessado 
em 25 de julho de 2016. 
 
A escolha do local em Inhotim para abrigar a instalação faz parte dos significados 
que a mesma carrega. O visitante caminha por uma longa trilha de terra, percorrendo mata 
adentro. É um caminho que desemboca de encontro com a natureza, com as forças divinas que 
coexistem em nosso mundo, mas não residem nele, apenas transitam esporadicamente quando 
invocadas. A proposta é que ao caminhar se faça essa transição de lugares distintos, onde o 
homem se torna o estranho. Quando o visitante do parque chega ao local da obra é 
confrontado com a monumentalidade da geodésica de ferro e vidro, e posteriormente, a 
monumentalidade de Ogum e Ossain através do trator e da árvore. A estrutura se destoa em 
meio ao ambiente que se encontra, tanto pela sua estrutura material, como pela atribuição de 
significados que possa ter: a racionalidade, cálculos matemáticos e projeção estrutural que o 
domo remete, no ambiente de mata fechada e o natural e aquilo que não está mais sob o 
domínio da razão do homem. 
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A longa caminhada para chegar a um dos pontos mais distantes de Inhotim que 
permite acesso a instalação assemelha-se as caminhadas religiosas, procissões e rituais que 
preparam o corpo, seja como forma de penitência, seja como devoção da fé no alcance de um 
determinado objetivo. É o momento do público fazer suas reflexões, adentar a natureza, testar 
seus próprios corpos e vencer a dificuldade da distância. É necessário desenvolver a 
resistência física para contemplar, finalmente, a obra de arte. 
 
4.1 O CORPO ALÉM DA CARNE 
 
De Lama Lâmina desdobra-se para além da performance. Filmes e instalações 
mantêm em comum a todas essas variadas linguagens artísticas a relação entre as personagens 
e suas ações. Barmey explora em detalhes esses seres, criando um sentido mais evidente às 
ações de Ogum e Ossain, sobretudo, através da narrativa fílmica que elabora como registro da 
performance. Ele aproxima as duas entidades com ações paralelas e complementares. 
O personagem embaixo do veículo faz referência a história do orixá Ogum, um 
guerreiro que após inúmeras batalhas sanguinárias desce à terra arrependido de seus atos. 
Com seu manusear próprio nas ferragens do trator e o toque de seu corpo, mais 
especificamente, a partir de seu pênis e a liberação de sêmem, faz dar vida a estrutura que 
abre caminho para que os foliões dancem e cantem durante o cortejo. 
Na copa da árvore, Ossain, orixá detentor dos segredos das folhas e da natureza, 
manipula estruturas brancas que saem dos troncos produzidas pelo esperma do orixá Ogum 
que percorre a terra, perpassa a madeira, chegando à divindade que está na copa. Cria formas 
geometrizadas, originando uma estrutura artificial em meio ao orgânico.
47
 
É neste ponto que as dualidades propostas por Barney se estabelecem, fechando os 
conceitos por ele trabalhados - a materialização da forma mediante um embate de forças.  A 
divindade guerreira versus a divindade do conhecimento: uma domina o ferro e os metais, a 
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outra, as plantas e a natureza. Uma masculina, outra feminina. Um processo ainda que passa 
pela instabilidade e transformação através da personagem que fornece seu código genético, 
seu sêmem que se transforma na seiva da árvore, que é manipulado e gerido na construção de 
misturas advindas do orgânico e artificial pela divindade no topo da árvore. 
Mediante essas características, o aspecto neobarroco se revela: as forças opostas que 
se complementam na composição da obra, que não atingem um ponto de unicidade, mas de 
pluralidade. Os diversos elementos (trator, árvore, personagens etc) protaginizam a sua 
maneira a performance como fragmentos dentro da obra. Cada aspecto é importante e 
chamativo dentro do enredo. Não existe um ponto de convergência do olhar do espectador, 
pois tudo que compõe De Lama Lâmina atrai para si as atenções. São diversos pontos de força 
que gritam simultaneamente e compreendem a beleza caótica neobarroca. Os tempos de “fala” 
dos elementos visuais são substituídos pela ruidosa composição de Barney, que permitem 
uma reciclagem cultural do barroco, tanto na sua composição estética – sua forma, como nos 
corpos – os personagens.  
Como referência para criação da personagem que ficava no alto da árvore, além da 
religião, Barney encontra na militância política-ambiental uma ativista que a aproxima com o 
orixá Ossain. O artista baseia-se na ambientalista norte-americana Julia Lorraine Hill, que 
ficou conhecida como Julia Butterfly Hill depois que viveu 738 dias na copa de uma sequoia 
de 55 metros de altura e cerca de 1500 anos de idade, na Califórnia. Julia permaneceu no alto 
da árvore em protesto a estratificação de áreas ecológicas por madeireiras. Ela também 
desenvolve, juntamente com outros parceiros de sua equipe, o projeto What‟s Your Tree? – 
Qual a Sua Árvore?, que visa o fortalecimento de redes e grupos sociais dentro de 




A escolha da ativista não se dá ao acaso. O interesse em Julia reside no plano 
simbólico mediante ao processo de resistência corporal para alcançar determinado objetivo. 
As condições de sobrevivência na copa de uma árvore exigem preparo físico e abdicação de 
muitas das convenções sociais que o corpo aprende ao conviver em sociedade. Gestos, ações 
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banais e cotidianas são reelaboradas à nova realidade que se dá distante do solo, em meio a 
estrutura irregular e selvagem da árvore, sem o contato das mais variadas tecnologias que 
auxiliam e fazem mediações do corpo com o mundo. Comer, dormir, defecar e urinar são 
ações inerentes à condição humana que mudam consideravelmente conforme os hábitos 
culturais. As demandas do corpo são naturais à condição biológica do organismo e se mantêm 
preservadas, independente da situação ou contexto, mas a forma em que é executada é algo 
socialmente construído. Viver no alto de uma árvore altera completamente essa noção em que 
o corpo aprendeu em sociedade, necessitando se readequar, caracterizando um embate entre a 
ação natural e a social. Desse modo, a adaptabilidade é colocada em evidência. 
A capacidade de resistir e superar em função de uma meta a ser atingida é o motivo 
que leva Barney a fazer a escolha pela ativista, e o que o seu corpo representa devido as suas 
experiências vivenciadas para manifestar Ossain, orixá detentor do poder das folhas e das 
plantas.  
Julia passa a ser vista como uma entidade, uma força mística não humana e 
selvagem. O período em que esteve na árvore a fez ser compreendida como um espírito da 
floresta, guardiã da natureza. Diante desse aspecto, sua humanidade é ressignificada para um 
corpo místico, mágico e sobrenatural.  
Tanto os aspectos da resistência física, das redefinições de força e capacidade de 
readequação são elevados ao extremo, possibilitando a transformação do corpo, seja ele em 
sua concretude, seja no plano simbólico. A constituição desse corpo extravasa a sua 
materialidade que o compõe, abrangendo a intangibilidade da imagem que possa ser atribuída 
pelo mundo exterior. O que designa o corpo está além de sua fisicalidade, conformando uma 
relação dialética entre o como o corpo se coloca no mundo e como esse corpo é visto. São 
essas trocas de valores simbólicos que definem toda a dimensionalidade corpórea, regulando 
uma imagem externa que, como no caso da ativista, ganha uma potencialidade que supera a 
materialidade física, adquirindo força e potência pelo seu valor simbólico. 
Barney se apropria dessa imagem e a aproxima com o orixá, cujas forças dominam 
os elementos da flora da natureza. O corpo de Julia Butterfly Hill, dessa maneira, é correlato 
ao corpo de Ossain dentro da proposta do artista. Barney aproxima, portanto, o corpo de uma 
mulher branca, estadunidensse, de um contexto particular americano com o corpo de uma 




Figura 41 – Video Still da personagem no topo da árvore, baseado em Julia Butterfly Hill, correlata a Ossain, 
em  De Lama Lâmina, 2004. 
Fonte: Disponível em https://fashionartbooks.files.wordpress.com/2012/02/p1010013.jpg. Acessado em 25 de 
julho de 2016. 
 
A segunda personagem que compõe a performance, embora tenha passado 
despercebido por muitos dos que estavam presentes no cortejo, é Greenman, que possui o 
referencial do orixá Ogum. Ele estava embaixo do trator, suspenso entre as ferragens e o 
motor do veículo, despojado de qualquer indumentária que pudesse cobrir-lhe o sexo. Sua 
pele negra enlameada atraia os olhares curiosos de poucos foliões atentos, mas não pela sua 
nudez despretensiosa, mas pela lascividade de sua genitália estimulada por um torno enquanto 
raízes brotavam de seu ânus, assim como brotam do bulbo da cebola.
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Figura 42 – Personagem Greenman, correlato a Ogum, em baixo do trator em De Lama Lâmina, 2004.  
Fonte: ArtSlant Chicaco . Disponível em http://www.artslant.com/chi/articles/show/18544. Acessado em 25 de 
julho de 2016. 
 
Greenman, embora à primeira vista se pareça com um corpo frágil preso entre as 
ferragens, revela-se, na verdade, um esparro de uma efigie, rígida e solidificada, nascida de 
maneira supra-humana, a qual irrompe de uma semente enterrada no solo, que ao longo do 
percurso desabrocha-se e atinge a maturidade ao fecundar o trator. A fragilidade exposta, a 
medida que a performance se desenvolve, assume aspecto monstruoso, prevalecendo o triunfo 
do falo enrijecido que seiva a terra, fertilizando-a para receber as pisaduras de todos os corpos 
que pedem passagem atrás do bloco. 
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Além das duas personagens que coexistem no trator, um terceiro elemento se faz 
necessário a toda apresentação da performance: a presença dos foliões que cantam e dançam 
como em um ritual que celebra as entidades através do corpo coletivo. A dança, a voz, a 
gestualidade e a sensualidade presentes é o resultado dos mais variados processos na 
formação desta característica cultural brasileira: o carnaval baiano. Este é o ponto que o artista 
explora e se aproveita de fluxos e trocas simbólicas e culturais para compor sua obra.  
As canções entoadas por Arto Lindsay de maneira a celebrar os orixás se confundem 
com o aspecto do entretenimento do carnaval, festa popular em que a exploração do corpo, 
tanto na sua estetização como na busca do prazer, colocam o público presente em êxtase. A 
euforia advinda de celebrações ancestrais de rituais no culto a entidades é ressignificada e 
expressa como aspecto da cultura local, atraindo a atenção de Barney de maneira que, os 
conceitos por ele desenvolvidos dentro do contexto do esporte e da cultura norte america, se 
miscigenassem com a riqueza de elementos culturais brasileiros na produção de visualidades e 
corpos transculturais. O embate de forças na produção da forma ocorre a partir desses 
contatos que alargam as formas, hibridizam corpos, sincretizam e ressignificam aspectos da 
cultura local, como as crenças populares do candomblé.  
 
4.2 ELEMENTOS ICONOGRÁFICOS 
 
O trabalho De Lama Lâmina, embora aborde as potencialidades de corpos, ora 
humanos, ora místicos, não os tornam completamente visíveis e materializados ao expectador, 
pelo menos quando confrontado apenas com instalação localizada mata adentro do Instituto 
Inhotim. 
A instalação carrega, através da ausência dos corpos, suas forças e potências, que 
podem ser concebidos como transcendentais, ou ainda, de maneira mística e espiritual. O 
artista permite que esses corpos, ainda que não estejam presentes, sejam acessados através dos 
vestígios que a obra fornece, ou por meio dos elementos iconográficos, fragmentados de 
maneira a constituir a instalação como um todo ou pela simbologia através da dicotomia 
complementar entre trator e árvore. 
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Figura 43 – Detalhe da instalação De Lama Lâmina (detalhes dos elementos da iconografia de Ogum estirpando 
o tronco da árvore em resina). 




Figura 44 – Detalhe da instalação De Lama Lâmina (a faca de Ogum presa em cima da roda do trator). 
Fonte: Fotografia tirada por Rodrigo Pereira Fernandes, acervo pessoal. 
 
É importante salientar que as duas personagens que protagonizam a performance são 
seres oriundos da mitologia Ioruba, relacionadas a pontos de força da natureza. São 
divindades que, assim como o espírito humano, trazem consigo todo o sortilégio de emoções. 
Sob a perspectiva do candomblé, não existem batalhas entre o bem e o mau, mas ações que 
desencadeiam consequências como variáveis da personalidade dessas entidades. 
Os orixás são tidos como forças passionais que manifestam suas emoções e 
influenciam na vida dos humanos, seja através do amor, carinho, respeito, mas também do 
temor, ciúme, raiva e rancor. Cada um possui características e complexidades próprias, 
arquetípicas. Durante os cultos de candomblé os orixás são homenageados ou invocados por 




Embora existam centenas de orixás, cerca de 16 dessas entidades são as mais 
populares no candomblé baiano. Para a constituição de De Lama Lâmina, Barney cita apenas 
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duas delas, Ogum e Ossain, estabelecendo uma narrativa dinamizada através de oposições de 
significados que se tornam complementares a partir de suas diferenças.  
Os mitos Iorubá são histórias que explicam o surgimento do mundo e as coisas que 
nele existem. A performance, o filme, a instalação ou qualquer outro objeto desta série não se 
detém em uma abordagem histórica ou antropológica sobre as crenças Iorubá, tampouco nos 
processos de permutas simbólicas e culturais em território brasileiro na constituição do 
candomblé ou elementos “abrasileirados” de raízes africanas. Barney pretende, a partir do 
recorte estabelecido e da aproximação cultural que faz, aplicar os conceitos que são 
recorrentes ao longo de sua carreira: a materialização da forma a partir do embate de forças 
opostas, da contenção ou autoresistência.  
Além de ser um projeto bioestético, assim como os demais desenvolvidos no 
decorrer de sua carreia, De Lama Lâmina revela uma característica comum a arte 
contemporânea, que, no entanto, se fortalece durante o modernismo: artistas de vários lugares 
do mundo colocam-se em diálogo com culturas distintas na busca de uma estética 
confrontadora, forjando suas próprias crenças e valores.   
O nome que batiza o trabalho faz referência a história do orixá Ogum - a lâmina de 
seus instrumentos brotou do barro, da terra. Ele é senhor da guerra, do ferro, da agricultura e 
da tecnologia. Segundo a tradição do candomblé, Ogum descobre a fundição do ferro usada 
na produção agrícola e no desenvolvimento tecnológico, sobretudo no conhecimento belicoso. 
Ogum serve ao cultivo da terra e à sua destruição; o orixá é representado iconograficamente 
por sete instrumentos de metal que os utiliza para provocar a destruição e a auxiliar o homem 
a domar a natureza: alavanca, machado, pá, enxada, picareta, espada e faca. 
O etnólogo Pierre Verger investigou por anos a cultura Iorubá, e a partir dos mitos 
que coleciona, é possível ter uma noção mais ampla do caráter do orixá que constitui a 
personagem Greenman, criado por Matthew Barney:  
 
Ogum era o mais velho e o mais combativo dos filhos de Odudua, o conquistador e 
rei de Ifé. Por isto, tomou-se o regente do reino quando Odudua, momentaneamente, 
perdeu a visão. Ogum era guerreiro sanguinário e temível. "Ogum, o valente 
guerreiro, o homem louco dos músculos de aço! Ogum, que tendo água em casa, 
lava-se com sangue!" Ogum lutava sem cessar contra os reinos vizinhos. Ele trazia 
sempre um rico espólio de suas expedições, além de numerosos escravos. Todos 
estes bens conquistados, ele entregava a Odudua, seu pai, rei de Ifé. [...] Os prazeres 
de Ogum são o combate e as brigas. O terrível orixá, que morde a si mesmo sem dó! 
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Ogum mata o marido no fogo e a mulher no fogareiro. Ogum mata o ladrão e o 
proprietário da coisa roubada! Ogum, arrependido e calmo, lamentou seus atos de 
violência, e disse que já vivera bastante, que viera agora o tempo de repousar. Ele 
baixou, então, sua espada e desapareceu sob a terra. Ogum tomara-se um orixá. 
(VERGER, 1996) 
 
Na obra proposta por Barney, a personagem que representa Ogum encontra-se na 
fase humilde do orixá, cuja lenda encerra-se com sua descida à terra, repousando seu corpo 
guerreiro arrependido de todo terror que provocara em vida durante sua forma humana. 
Greenman encontra-se abaixo da terra assim como Ogum: ambos são galanteadores, 
semeadores e destruidores. Ogum em vida teve várias mulheres e com elas muitos filhos. 
Greenman, mesmo estando em repouso, não deixa de seivar a terra e dar continuidade ao 
espírito reprodutor do orixá. 
Barney também faz uso de um vocabulário visual que remete aos instrumentos 
usados por Ogum, acoplados em uma das quatro rodas do trator. Conforme o veículo se 
movimenta os instrumentos de metal presos a roda tocam a faca do orixá, produzindo um som 
característico de metal. A árvore suspensa por ganchos também é extirpada pelos sete 
elementos característicos, colocando Ogum como uma figura combativa e destrutiva, abrindo 
passagem para novos caminhos, ainda que seja necessário afrontar Ossain, o guardião do 
conhecimento das plantas: 
 
Ossain recebera de Olodumaré o segredo das folhas. Ele sabia que algumas delas 
traziam a calma ou o vigor. Outras, a sorte, as glórias, as honras, ou, ainda, a 
miséria, as doenças e os acidentes. Os outros orixás não tinham poder sobre 
nenhuma planta. Eles dependiam de Ossain para manter a saúde ou para o sucesso 
de suas iniciativas. Xangô, cujo temperamento é impaciente, guerreiro e imperioso, 
irritado com esta desvantagem, usou de um ardil para tentar usurpar, de Ossain, a 
propriedade das folhas. Falou do plano à sua esposa Iansã, a senhora dos ventos. 
Explicou-lhe que, em certos dias, Ossain pendurava, num galho de lroko, uma 
cabaça contendo suas folhas mais poderosas. "Desencadeie uma tempestade bem 
forte num desses dias", disse-lhe Xangô. Iansã aceitou a missão com muito gosto. O 
vento soprou a grandes rajadas, levando o telhado das casas, arrancando as árvores, 
quebrando tudo por onde passava e, o fim desejado, soltando a cabaça do galho onde 
estava pendurada. A cabaça rolou para longe e todas as folhas voaram. Os orixás se 
apoderaram de todas. Cada um tomou-se dono de algumas delas, mas Ossain 
permaneceu senhor do segredo de suas virtudes e das palavras que devem ser 
pronunciadas para provocar sua ação. E, assim, continuou a reinar sobre as plantas, 
como senhor absoluto. Graças ao poder (axé) que possui sobre elas. (VERGER, 
1996) 
 
Ossain é o orixá das florestas, das folhas, das plantas mágicas e medicinais, detentor 
do axé - poder de força e vida. É representado na iconografia do candomblé por uma haste 
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vertical que se divide em sete pontas voltadas para cima, com um pássaro repousado sobre a 
ponta central. É possível traçar o paralelo com a ativista que viveu na copa da sequóia. 
A criatura que habita o alto da árvore durante a performance constrói uma estrutura 
geodésica, assim como a que protege a instalação em Inhotim. Não por mera coincidência, a 
estrutura é sustentada por sete cilindros que surgem do interior dos troncos. Essa é a forma 
que o artista insere em seu trabalho a simbologia dos orixás, aproximando o corpo da obra ao 
corpo das entidades. Ainda que os corpos físicos dos orixás estejam ausentes na instalação, 
simbolicamente se fazem presentes através da relação iconográfica. 
 
 
Figura 45 – Ferramentas de Ogum em aquarela, por Carybé. 
Fonte: CARYBÉ. Reprodução do livro Deuses Africanos no Candomblé da Bahia, Ed. Raízes, 1981. 
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A relação dos orixás e seus significados atrelados aos elementos tanto da terra e do 
ferro, como das plantas e da vegetação, se tornam perceptíveis diante da sensibilidade 
narrativa nessas disputadas que visam uma demonstração de força e poder: o crescimento 
selvagem da vegetação, detentora do axé da vida contra as tentativas de poda e racionalização 
das mãos que tentam, em certa medida, ordenar, classificar por meio da agricultura, através da 
lógica racional pela poda e pelo corte para abrir novos caminhos. 
 
 
Figura 46 – Instrumentos de Ossain em aquarela, por Carybé 
Fonte: CARYBÉ. Reprodução do livro Deuses Africanos no Candomblé da Bahia, Ed. Raízes, 1981. 
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Os embates ficam evidentes quando pensados nas relações que cada orixá carrega no 
plano simbólico e suas representações. Aquele que está enraizado irrompe da terra, de 
maneira fálica e destruidora a partir de sua imposição violenta, enquanto que seu oposto, 
Ossain, através de uma delicadeza estratégica resiste as podas de Ogum, exasperando na 
origem da vida, perpetuando o domínio dos segredos e da magia. Os opostos se colocam de 
maneira cíclica, cujo embate de oposições mantém a sinergia que traz a dinâmica das 
entidades e da produção da obra. 
 
4.3 DIÁLOGOS TRANSCULTURAIS 
 
Para além do universo da erudição, as referências que Matthew Barney faz uso não 
se restringem somente à história da arte, mas ao sistema cultural no sentido mais amplo que se 
possa ter. O próprio artista imerge em culturas locais e distintas (onde realiza suas obras), 
convidando o público, através da estética, adentrar ao Outro - o que lhe constitui, suas 
crenças, tecnologias e como se dá sua relação com o mundo. 
Barney não se coloca como antropólogo, nem visa criar obras que façam mediações 
entre o público de seu trabalho e aquilo que se apropria para ressignificar, mas coloca-se 
perante o Outro a partir do confronto que estabelece entre inúmeras diferenças, criando algo 
completamente novo. O artista não visa uma adaptação ou tradução cultural, mas pelo atrito 
entre as diferenças culturais a relação entre as formas perfazem tensões, capazes de produzir e 
materializar formas novas, ainda que para isso o significado original se perca, mas em contra 
partida, adquiram um novo valor, conforme Moacir dos Anjos afirma:. 
 
O fato de haver sempre algo intraduzível em permutas interculturais – seja o 
contexto histórico do que é tomado como objetivo de tradução, seja a função social 
dos códigos com que se busca ler diferenças, ou ainda fragmentos do conteúdo da 
informação que se deseja traduzir – implica, entretanto, uma inevitável perda de 
significados naquilo que é transmitido. (ANJOS, 2005) 
 
O processo de tradutitibilidade é inviável na transmissão de valores e significados, 
havendo uma perda considerável. Não é possível falar em transpor o aspecto da cultura local 
para a forma artística de Barney, mas é possível falar em transformação de valores e cargas 
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simbólicas. Esse processo que implica na perda de significados, no entanto, é capaz de 
produzir novas conotações. O contato proposto por Barney acontece através da exploração do 
corpo, ora ressignificado, ora reconstruído. O corpo, dessa maneira, se torna chave de acesso 
às propostas, que por meio de uma análise retrospectiva de seu trabalho, é extraido a 
instabilidade, a polidimensionalidade e a mutabilidade como fatores constantes que agem sob 
as obras do artista, conforme abordado nos capítulos anteriores.
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A arte moderna e as manifestações artísticas que sucederam as distintas formas de 
modernismos desempenharam papel fundamental quando buscavam reinventar-se perante seu 
contexto sociopolítico e até mesmo dentro de seus estatutos acadêmicos, sobre o que era tido 
às práticas artísticas, reconhecer e legitimar-se como arte. Dentre esses processos, que 
aconteceram na virada do século XIX para o século XX, inúmeros artistas mudaram 
radicalmente seu posicionamento diante do mundo, reinventando técnicas diante de uma nova 
percepção que cada vez mais era aguçada diante da modernidade que se consolidava. 
Em meio ao contexto de trocas e intercâmbios que se intensificavam entre os países,  
através de uma política vinculada fortemente a fatores econômicos, diluíam-se as fronteiras 
não necessariamente sob aspecto físico, mas de maneira simbólica. A relação que se fortalecia 
em determinados blocos colocava em risco outros em detrimentos de divergências ideais, 
políticas e interesses em recursos naturais. A intensificação que era mais evidente formava 
alianças e também divergências, culminando em duas guerras mundiais que foram um 
estopim para as artes. A humanidade se reinventava, e a arte, como não poderia ser diferente, 
acompanhava cada vez mais de perto essas transformações. 
A compreensão desses entrecruzamentos, ou ainda choques de diferenças podem ser 
encontrados através de indícios na composição da obra de Barney: artista norte-americano, 
que está habituado a produzir corpos que dialogam com a cultura estadunidense migra para o 
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Brasil para se apropriar da cultura miscigenada, derivada de elementos da tradição Iorubá 
africana para compor seu trabalho. A transculturalidade através desses interstícios é o motivo 
central em De Lama Lâmina. 
Os corpos, dessa maneira, permitem a reflexão no confronto com o Outro, com o que 
é diferente, estranho e até mesmo abjeto, possibilitando evidenciar e problematizar 
marcadores de diferenças, que especificamente neste trabalho traz, sobretudo, o sincretismo
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através de religiões de matriz africana, mas que nos demais trabalhos do artista estão 
permeados de elementos mainstream massificados norte-americanos, hibridizações entre 
corpos, as sexualidades diversas e outros.  
A motricidade do trabalho do artista se encontra justamente na existência a partir do 
embate da forma para que este corpo se materialize, o caracterizando como um corpo 
transformado e estetizado, condição de existência na concepção para Barney. O corpo, mesmo 
que não seja abjeto, ou ainda, transfigurado por aspectos híbridos ou sincréticos, encontra-se 
em estado de transe, ritmado pelo sons, movido pela gestualidade da dança e profanado pela 
euforia do prazer, como ocorre em De Lama Lâmina. 
A estruturação do universo se dá na relação dialética entre corpo e mundo. Em De 
Lama Lâmina, os corpos coexistem no trator, mas também para além deles, como no cortejo 
dos foliões que seguem passagem devido a construção do caminho a partir da relação 
simbólica com o orixá Ogum e o trator. A todo momento a dualidade se faz presente na 
constituição dos corpos dentro das obras do artista.  
A visualidade que tais corpos apresentam encantam e fascinam ao mesmo tempo em 
que surpreendem e aterrorizam. O que choca para o público é o que conecta aos significados 
que residem nas camadas de simbologias e referências de sua produção. A justaposição de 
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elementos diversos, culturas distintas, transculturações
53
 e hibridizações biológicas criam 
sentidos originais às obras, conferindo o aspecto neobarroco. 
A mudança de paradigmas nas formas poéticas pelas combinações de elementos 
diversos possibilita uma zona de contato de culturas distintas, resultando na produção de 
diferenças. Os significados do produto dessa equação implicam no abandono de um silêncio 
conivente com uma forma pura. Busca-se uma reestruturação a partir da contaminação, das 
formas que se misturam e rompem seus limites, aglutinando visualidades as quais se tocam e 
regurgitam simultaneamente aquilo que ingeriram, para que dessa meneira nada permaneça o 
mesmo. É trazido a instabilidade e o desequilíbrio nas formas que passam pela experiência do 
contato com o Outro, o diferente.
54
 
As obras desenvolvidas por Matthew Barney, ao longo de sua carreira na concepção 
do corpo, colocam em contato suas diretrizes artísticas e conceitos estabelecidos com a 
cultura local
55
, resultando no processo de transculturação, como ocorre em De Lama Lâmina. 
Essas tenções não se propõem em criar traduções da cultura local para a linguagem usada pelo 
artista, tampouco seus conceitos.  
O nome do trabalho De Lama Lâmina surge da mitologia Iorubá, contando a história 
de um jovem guerreiro, Ogum, cuja lâmina de sua faca de terra brotou da lama. O aguerrido 
orixá destruidor desempenha uma dicotomia simbólica no trabalho. Ao mesmo tempo em que 
é o senhor capaz de aterrorizar e destruir impiedosamente, é aquele que traz a ajuda necessária 
para os que lhe suplicam amparo para abrir os caminhos, domando a natureza selvagem e 
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incontrolável de situações problemáticas. Ogum é aquele que desbrava os campos, limpa os 
percursos e assenta trilhas.
56
 
O trator florestal está vinculado ao poder da entidade, fazendo de De Lama Lâmina 
uma performance ritual que cria o circuito para os foliões passar, forjando um trajeto que 
permite espaço ao festejo e celebração às divindades que propiciam o cortejo. 
A personagem que se equilibra no tronco cria uma grande estrutura na copa da árvore 
a partir de bastões cilíndricos que surgem dos galhos feitos de materiais a base de resina 
branca, enquanto que suspenso em baixo do trator, Greenman é estimulado pelo torno entre as 
ferragens que mantém o veículo em movimento. O corpo desnudo e desbragado em lama é 
germinado na estrutura que o encerra. Em meio a sólida engrenagem, manipula peças que 
fazem parte daquilo que o incuba na base do trator, próximo ao chão. Greenman vence a 
resistência do maquinário para prosseguir o ciclo de fertilização. Em alguns momentos o que 
estava em seu rosto parece desabrochar, formando uma flor, demarcando a passagem do 
tempo e sua vitória perante aquilo que o enclausura. 
Em 2006, Barney participa do projeto Destricted com o vídeo Hoist, fazendo uso de 
imagens de De Lama Lamina. No curta é estabelecido uma justaposição entre o sexo humano 
com a máquina ao colocar uma personagem se masturbando com o gigantesco trator, em um 
estado que paira sobre os níveis situation e condition criados pelo artista.  As cenas no vídeo 
revelam os limites do corpo que são levados ao extremo, sobretudo ao colocar em contato 
partes frágeis do corpo humano com máquinas pesadas numa relação sexual que beira o 
bizarro, mas também o limiar da resistência física de maneira excêntrica. São cenas que 
provocam incômodo, despudorando a relação sexual como um gesto de criação, já que o 
sêmem da personagem faz criar as estruturas que perpassam o interior do trator, brotando da 
terra e da árvore. 
Greenman pode ser considerado uma manifestação poética de um impulso vital que 
rompe a forma externa daquele corpo enterrado, de maneira a fazer-se brotar, subindo da terra 
com sua mais densa força por meio de seu semem, que vence a resistência do solo, ilustrando 
as três zonas conceituais desenvolvidas por Barney. Situation como a matéria em toda sua 
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potência que guarda a energia por meio do personagem Greenman. Condition a partir do 
processo de gestação da energia de Greenman que é canalizada e direcionada ao ter seu pênis 
estimulado. Production correspondente ao direcionamento na produção da forma, do qual usa 
seu semem no torno e que perpassa o tronco para ser trabalhado pela personagem que está na 
copa da árvore. 
O neobarroco pode ser pensado de maneira semelhante a que Barney ilustra seus 
conceitos por meio do corpo e das ações de Greenman. Walter Moser, em seu ensaio 
Rèsurgences et Valences du Baroque
57
,  discute o conceito de ressurgências do barroco por 
meio de uma metáfora hidráulica. Não é sugerido que o barroco elaborado em uma situação 
histórica precisa teria entrado em estado de hibernação, e posteriormente, voltaria idêntico a 
ele mesmo. Moser sugere que o neobarroco rompe com alguns paradigmas culturais, para 
mais tarde reativá-los, conotando um novo valor cultural contemporâneo. É como se ele fosse 
enterrado, para que mais tarde, retornasse a superfície, não exatamente como já fora 
anteriormente, mas com propriedades de acordo com a contemporaneidade onde resurge.   
Não há uma conservação do barroco como foi conhecido no século XVII, ao 
contrário, teria restado apenas o seu paradigma. Portanto, não há um vocabulário visual ou 
formulação pré-estabelecida e conservada do barroco, a não ser a dinâmica dos conflitos, das 
instabilidades e mutações das formas. Não importa qual contemporaneidade tivesse 
disposição para evocá-lo e para reativá-lo tal qual. Seria desdenhar do processo histórico, ou 
ainda, aplicar uma versão redutora do eterno retorno, caso fosse esperado do barroco a 
elementariedade idêntica como em outros tempos. Na performance de Barney, assim como o 
barroco, a transformação e  a instabilidade são constantes: o corpo oculto de Greenman em 
ação contínua, embora esteja enterrado, em certa medida, perpassa por instabilidades (a 
estimulação sexual, a apropriação de seu sêmem pela estrutura do trator e pela árvore) e mais 
tarde são refletidas no topo, assumindo uma visibulidade na árvore de maneira completamente 
diferente. 
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Em résumant la relationnalité du baroque, on peut donc affirmer que le baroque 
change de valeur, produit des effets divers, adopte des positions diferentes, voire 
opposées, selon la situation dans laquelle il redevient actif.
58
  (MOSER, 2001) 
 
O corpo neobarroco, neste sentido, não visa necessariamente o gosto pela carne, 
pelos detalhes de luz e sombra, tenebrismos ou imperfeições que possam ser evidenciadas 
como ocorreu num passado mais ou menos distante, mas caracteriza-se pelo momento de 
crise, do deslocamento de contextos, das reapropriações e fragmentações na composição do 
corpo impuro, ruidoso e polifônico (enquanto mecanismo de composição), da aglutinação das 
formas e seus resultados em função dos hibridismos e de sincretimos.  
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Os trabalhos de Matthew Barney, a primeira vista, parecem caóticos e de difícil 
acesso aos seus significados. No entanto, são trabalhos carregados de simbologias que 
demandam um olhar atento para que se reconheça o amplo repertório usado pelo artista para 
construir suas obras. 
Em muitos de seus trabalhos, um eixo central é planejado e executado, desdobrando-
se em diversos fios engendrados uns aos outros, conectando-se à proposta de sua obra. Barney 
é um artista multimidiático, que transita entre diversas plataformas para trazer vida a suas 
ideias. Através da performance, ponto inicial das obras, são realizados vídeos, desenhos, 
fotografias e esculturas, rompendo hierarquias dentre as linguagens visuais artísticas.  
As performances executadas pelo artista carregam, a princípio, traços de sua 
biografia, no entanto, a produção de Barney se torna cada vez mais complexa, partindo para 
outras referências. Das ações físico-motoras e do esporte, o corpo passa a ser constituído 
diante referências culturais: da massificação norte americana a orientalismos e tradições 
japonesas a religiosidades sincréticas brasieliras. 
A performance, linguagem inerente as propostas de Barney, engendram diversas 
manifestações artísticas, na qual o contato com aquilo que é diferente, com o Outro, resulta na 
produção de estranhesas, constituindo corpos híbridos, sincréticos e transculturtais. Mediante 
essa perspectiva, o corpo pode ser abordado e compreendido como neobarroco – um conceito 
que a partir da transhistoricidade concebe a produção da forma mediante o contexto que a 
provém, diante das instabilidades, polidimensionalidades e mutabilidades das formas. 
O corpo, nos trabalhos desenvolvidos pelo artista, se torna via de acesso aos 
possíveis significados das propostas de Matthew Barney. A primeira vista, podem provocar 
repulsa, nojo e horror, no entanto, a partir desse estranhamento que desperta no público é que 
constitui a dinâmica da poética e produção das formas. O corpo é a existência concreta do 
indivíduo e a concretude visual das suas possíveis identidades. No entanto, as mudanças 
institucionais e estruturais não asseguram mais uma conformidade meramente subjetiva, 
colocando em colapso o sujeito, agora com identidades fragmentadas e até mesmo 
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contraditórias que irão caracterizar o corpo e o sujeito pós-moderno, ressaltados por Barney 
através de uma análise interpretativa sob a ótica do neobarroco.
59
 
O corpo se torna elementar e dissonante em uma matriz única como produto da 
criação estética do artista a partir das referências de sistemas culturais distintos, não 
requerendo identificação por parte do púbico que se atém ao trabalho, não carece de 
compreensão ou acolhimento, ele simplesmente coexiste no mundo através da arte. Assim 
como a materialidade de muitos dos objetos produzidos por Barney, as diversas 
corporalidades produzidas são abertas, inacabadas, cujas instabilidades provocam estados de 
deliquescência, tanto nelas mesmas como àqueles que as observam. 
A forma humana é metamorfoseada pelo artista, de maneira que as modificações 
corporais sugiram a noção desse novo indivíduo, seus papeis e funções dentro da narrativa 
proposta.  Os aspectos corporais designam sua atuação em determinado meio. Não apenas os 
individualizam, mas atribuem a estes todos os aspectos e funções que possam vir a 
desempenhar ou interpretar. 
Assim como a argila é modelada nas mãos do artífice, o corpo é trabalhado por 
Barney, alargando seus contornos na composição de um novo ser. Ele cria marcadores que os 
distinguem em características próprias. Lança mão de pintura corporal, escarificações, 
marcas, próteses e adereços que são incorporados de maneira a constituir a identidade daquele 
que faz uso dessas transformações. O corpo é o suporte de todas as personagens que 
desenvolve. Sem esta estrutura não há individuo, consequentemente não há personagens, 
nomes, ou modificações corporais. Portanto, mantém relação dialética entre os aspectos 
intangíveis de um indivíduo e o mundo ao seu entorno. 
A construção do corpo pode ser pensada sob a ótica artística como o distanciamento 
do homem da natureza, no qual se firma uma intenção que, justamente por ser capaz de se 
reinventar perante o meio que encontra-se, a complexidade intelectual, estética e artística 
pode ser valorizada.  
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Nas propostas de Barney, a autocontenção é capaz de gerar efeitos surpreendentes e 
detonadores da forma. Seu pensamento está voltado para a libertação da rigidez que a forma 
aprisiona. Todo o potencial passa a ser acumulado e posteriormente expandido, empurrando 
os contornos da forma em suas limitações através do alargamento de seus contornos, 
esticando suas margens, ou ainda, rompendo-as, seja através da superação de resistências 
físicas, das designações relativas ao gênero de acordo com a natureza sexual (ou sua 
subverção e estados de mutação do sexo e da sexualidade), ou ainda, dos contatos culturais 
que geram choque e conflito entre as formas, resultando em algo novo e inesperado. 
Indicativos de crenças, personalidades, hábitos, folclore, lendas, mitos, história e a 
identidade local são fatores determinantes para conceber as possíveis narrativas que se 
desenvolvem a partir da escolha onde se dará as ações. As inúmeras possibilidades, a partir 
das peculiaridades da região onde desenvolve o trabalho, abrem o rol de possibilidades de 
criação para o artista. O processo de criação das obras se inicia após o contato com o Outro, 
com o “estranho”, e o fruto desse contato entre “a novidade” e Barney é que as possibilidades 
e referências se revelam e se tornam dispostas ao artista. A partir disso, podem ser 
reconfiguradas e modeladas conforme sua vontade, fazendo dele mesmo mais do que um 
artista com preocupações meramente estéticas, mas lhe conferindo a competência de fazer 
emergir uma recombinação de códigos e elementos que até então não foram articulados dessa 
maneira. O artista não propõe o embate de significados enquanto sujeito problematizador dos 
elementos que se apropria, mas refaz suas aparências, remodela seus significados e brinca 
com essas possibilidades que reinventa, introduzindo outras formas de mundo, de existência a 
partir de linguagem própria, onde o cinema, a escultura e a performance transitam 
fluidamente. 
Podemos conceber essa força como uma poética barroquizante, que sopra por dentro 
das formas e as retorcem, intensificando-as e pervertendo-as. A natureza já não é mais 
admirada e buscada em seu estado primário, mas transformada, exprimida e reconstruída. Este 
ruído gerado na imagem, sobretudo do corpo diante da reinvenção, seja pela aproximação de 
oposições como na sexualidade binária (macho e femea), ou pelas diferenças culturais, é a sua 
ambiguidade, aspecto chave dos trabalhos.  
A produção heterogênea de Barney pode ser compreendida e analisada a partir do 
princípio estruturante do barroco, se revelando como uma categoria transcultural. A 
fragmentação na composição de identidades, manifestações e formalidades se tornam 
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características que compõem as produções contemporâneas a partir de hibridismos e 
sincretismos. A transculturalidade vai além das apropriações de elementos externos a 
determinado meio, mas relaciona-se ao descolamento de significado e significante, 
readequando aquilo que se apropria para criar um sentido novo e ao mesmo tempo não, já que 
a “originalidade” do que foi deslocado não está totalmente desvencilhado, por mais que se 
afaste da sua concepção primeira.  Neste sentido, as formas são perturbadas, forçosamente 
sendo obrigadas a ultrapassar seus limites, seus contornos, de maneira a alargar suas margens 
e assumir novos aspectos. 
Assim como nos demais trabalhos do artista, as fronteiras se diluem entre os gêneros 
e linguagens artísticas, desmanchando os contornos que separam, para além do estatuto da 
arte, elementos internos à natureza da obra: crenças populares originadas em religiões de 
matriz africana (nas quais se solidificam a estrutura cultural brasileira), a relação do corpo 
humano e suas morfologias representativas, funcionalidades tecnológicas a partir do contato 
(na esfera do sensível e do desejo) com maquinários pesados, a sexualidade binária (macho x 
fêmea) é borrada e reestruturada a partir da materialidade do corpo e do próprio contexto em 
que a obra (performance) é desenvolvida. Além de tudo, a relação entre o popular – 
caracterizado enquanto manifestação identitária da cultura brasileira – ressignificada e 
elevada no campo da arte como elemento singular e original – artístico. 
A tensão de forças que se estabelece cria um instante da luta travada entre o humano 
e a natureza, o racional e o irracional, impulso de vida e de morte, criação e destruição. As 
representações do corpo nas obras de Matthew Barney correspondem ao universo fictício 
decalcado do contexto norte-americano, no qual o artista está inserido. Dentre as diversas 
referências que encontra, sobretudo nas personalidades esportivas e nos segmentos da moda, 
as criações de personagens, dotadas de uma corporeidade peculiarmente distinta, são oriundas 
da particularidade local em que desenvolve seus trabalhos.  
A criatividade do artista se aflora mediante a fertilidade do terreno em que semeia 
seus conceitos - a impossibilidade de materialização da forma mediante o embate de forças 
opostas ou contrárias - a geografia local enquanto território que carrega aspectos culturais 
próprios é essencial para o desenvolvimento de narrativas, que de alguma forma, viabilizam 
as experiências e performances propostas por Barney. 
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O artista constrói uma estrutura enigmática, em que a partir de elementos do universo 
cotidiano são desconstruídos enquanto significado para adquirirem uma nova função dentro 
da estrutura narrativa fílmica. Ao mesmo tempo, a escolha dos elementos a serem 
desconstruídos não se dão por acaso: o valor simbólico anterior, de alguma forma, ainda 
coexiste dentro da nova relação que Barney atribui, a tornando transhistórica e transcultural. 
Através da conformação e do contato de elementos distintos, a arte de Barney resulta 
na produção de diferenças, e por meio delas cria visualidades capaz de expressar essas forças 
opostas e complementares. De Lama Lâmina se constitui por produtos de uma equação 
formada pela somatória de elementos díspares, reconfigurados para que se conectem 
conforme sua proposta. Crenças distintas são aglutinadas, compondo um quebra-cabeças de 
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